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Ücretsiz 
uygulamayı nasıl 


kullanabilirsin? 
NASIL ÇALIŞIR? 


Uygulamada gerçek ve şanal dünyaları 
iç içe geçiren Augmented Reality (AR) 
kullanılmaktadır, dolayısıyla kameralı bir cep 
telefonu ya da tablet aracılığıyla büyüleyici 
interaktif animasyonlarla kitaba üçüncü 
boyutu eklemek elinde. 


* 


AR nasıl kullanılır? 


Çok kolay! Neler yapman gerektiği aşağıda yazıyor... 


Apple App Store'dan bedava ArtGalleryAR 


iOS'u veya Google Play'den ArtGalleryAR 
Android app'i indir. 


ArtGalleryAR'i başlatıp ana sayfayı aç. 
Başlamak için ikonlardan birine tıkla. 


Sanat galerisi deneyine başlamak için cep 


. NEYE 
IHTIYACIN 
VAR? 


Augmented Reality 
animasyonlarını çalıştırmak 
için tek ihtiyacın bu kitap 
ve minimum sistem 
gereksinimlerini karşılayan 
bir cihazdır (aşağıya 
bak). 


telefonunu veya tabletini 92-93. sayfaların üzerine 
tut. Kendi sanat eserlerinin resimlerini de yüklemek 
istiyorsan, uygulamanın fotoğraflarına erişimine 
izin ver. 


Uygulamanin içinde neler var? 


о m 


Ana ekran sanal galeriye ve oyunlara olduğu National Gallery'deki tabloların resimlerini 
gibi, yardım hattına da erişimi sağlamaktadır. çerçevelerin içine yükleyerek kendi sanal 
galerini yarat. 


Galerinin her salonu için bir tema seç. Hangi Uygulamada bulunan üç sanat oyununda şansını 
tablolar birlikte daha iyi duruyor? İstersen dene. Yapbozu tamamlayabilecek misin? 

kendi resimlerini de yükle ve ustaların İki resim arasındaki farkları bulabilecek misin? 
eserlerinin yanına as! Bir grup resim arasında diğerlerine uymayanı 


tespit edebilecek misin? 


Sistem Gereksinimleri 

* Minimum iOS 6.0 kullanan Apple cihazları: 

iPhone 4$ ve yukarısı; iPad2 ve yukarısı; iPhone 
Touch 5. Kuşak ve yukarısı 

e Hem ön hem arka kamerası olan ve Android 4.0 ve 
yukarısı kullanan android cihazlar. АМУ? işlemcileri. 


. , YARDIMA 
IHTIYACIN VAR MI? 


Eğer bir sorun yaşarsan web sitemizi ziyaret et: 


www.carltonbooks.co.uk/art/help 


Sanat nedir? 


İnsanların sanat hakkında farklı düşünceleri vardır. © Bunu biliyor 
Pek çok kişi realist (gerçekçi) tablolar veya heykellerin muydun? 
iyi sanat olduğuna inanır. Bazıları büyüleyici yapıların Tüm sanat tarihi, sanat 
gerçek sanat olduğunu söyler. Kimilerine göre sanat görüşlerindeki farklılıklar 
çok güzel veya beceri dolu olmalıdır; kimileri yüzünden birbirlerine kızan 
sanatın bizi düşündürmesi gerektiğini söyler; sanatçılarla eleştirmenler 
bazıları da bize esin kaynağı olması veya arasındaki kavgaların öyküleriyle 


doludur. Büyük ressam 
J. M. W. Turner (1775-1851) 
Yr Denizde Kar Fırtınası tablosunu 
sergilediğinde, bir eleştirmen 
tablonun sabunlu suyla badana 


manevi dünyamızı yüceltmesini bekler. 


ea a. karışımı gibi durduğunu 

GORUŞLER söylemişti. Turner öfkeden deliye 
Peki işin aslı nedir, bir tahminin var mı? Yukarıdaki görüşlerin hepsi döndü! “Sabunlu suyla badana 
doğrudur, çünkü herkesin üzerinde anlaştığı tek bir sanat tanımı yoktur. ha!” diye homurdandı. “Ne 
Sanat, gerçek gibi de olabilir, soyut da olabilir, güzel de olur, çirkin de bekliyorlardı yani? Acaba denizin 
olur. Süslemeler veya mimari, kara kalem çizimler veya enstellasyonlar; neye benzediğini düşünüyorlar? 
hepsi sanattır. Sanat seni güldürebilir, ağlatabilir veya kendini kötü Umarım denize düşerler de 
hissettirebilir. Büyük veya küçük boyutlu, rengârenk veya sade, alışılmış anlarlar.” š 


veya isyankár ve daha birçok sey olabilir. 
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Kar Fırtınası, 

Bir Limanın 
Ağzından Çıkan 
Buharlı Gemi. 

J. M. W. Turner, 
1842, tuval 
üzerine yağlı boya, 
Tate, Londra. 
İngiltere. Turner'in 
Kar Fırtınası 
tablosu detayları 
değil atmosferi 
yakalamıştır. 


Güneybatı Fransa'da bulunan mağara 

resimlerinin yaklaşık 20.000 yıllık 

oldukları tahmin edilmektedir. Bunlar 
Ressamlar çok çeşitli efektler resim sanatının bilinen en eski 
örneklerindendir. 


yaratmak için genellikle farklı 
iŞaretler kullanırlar. Bir kurşun kalem 
ve cetvelle büyük bir dörtgen çiz ve içini 
kutulara böl. Sivri uçlu bir 2B kurşun kalemle 
her kutuya nokta, düz çizgi, çapraz 
çizgi veya Zigzag çizgi gibi 
çeşitli işaretler yap. 


İskemle, Vincent van Gogh, 1888, tuval 
üzerine yağlı boya, National Gallery, 
Londra, İngiltere. Kalın bir boya katı 
kullanarak eski bir iskemleyi resmetmek, 
o dönemin kabul edilmiş sanat stillerine 
aykırı bir davranıştı. 


MAĞARALARDAN 
TUVALETLERE 


İnsanların binlerce yıldır farklı 
nedenlerle sanat yaptıklarını ve farklı 
sonuçlar aldıklarını biliyoruz. Daha 
yazı bulunmadan önce bile, insanlar 
sanat eşerleri yaratıyorlardı. Sanatçılar 
genellikle yeni şeyler denerler ve 
bazen çalışmaları şok edici gelebilir. 

Örneğin, Marcel Duchamp (1887- 
1968) 1917'de bir pisuar satın aldı 
ve Çeşme adıyla bir sergisine koydu. 
Pisuari kendi yapmamıştı ve öyle bir 
iddiası da yoktu. Çeşme'yi baş aşağı 
sergiledi ve üzerine siyah boyayla 
—başka bir ad kullanarak— imza ve 
tarih attı (R. Mutt, 1917). Sergiyi 
gezenler dehşete kapılmışlardı! 
Ama Duchamp, eğer sanatçı öyle 
söylüyorsa veya nerede ve nasil 
sergilendiklerine bağlı olarak, 
gündelik objelerin de sanat eseri 
sayılabileceklerini göstermeye 
çalışıyordu. Sanatçının rolünü ve neye 

o Bunu biliyor muydun? sanat adını verdiğimizi sorguluyordu. 

Resim sanatının gelmiş geçmiş en ünlü eserlerinden bazılarının 
temaları şöyledir — bir bankerin karısının resmi, savaş aleyhtarı 

bir protesto, eski bir iskemle, bir düş ve dağınık bir yatak. 


paltalardan sanata 


TARİH ÖNCESİ'NDEKİ ATALARIMIZ 


Tarih Öncesi (Prehistorik) sanat, insanların 
yazı bulunmadan önce yarattıkları sanat eserleri 
anlamına gelir. Yazı, dünya üzerindeki farklı 
yerlerde değişik zamanlarda bulunmuş ve 
gelişmiştir. Bazı kültürler kendi yazı biçimlerini 
bulup geliştirdikleri zaman, artık onların 
yaptıkları (ve hakkında yazdıkları) sanat eserleri 
“Tarih Öncesi” kapsamında 
değerlendirilmemiştir. 


* 


Fransa'daki Lascaux 
Mağarası'nda bulunan bu 
at reşminin MÖ 17.000 
civarında yapıldığı 
tahmin edilmektedir. 


İLK SANAT 
ESERLERİ 


İnsanoğlu bir milyon yılı aşkın bir 
süredir Dünya üzerinde yaşamaktadır. 
Ama insanlar tarafından bilinçli 
olarak yapılmış oyma veya resimli 
objelerle ilgili en eski buluntular 
35.000 yıl önceye uzanmaktadır. 
Bilinen en eski sanat eserleri içinde 
Almanya'da bulunmuş taş oyma, 
küçük, tombul kadın figürleri de 

yer almaktadır. Fransa, İspanya 

ve Endonezya gibi ülkelerde 
bulunmuş yüzlerce mağara resmi, bu 
heykelciklerden biraz daha geç bir 
döneme âittir. Genellikle aslan, at ve 
bizon gibi hayvanların resimleri söz 
konusudur. Diğer eski sanat eserleri 
arasında şanatçıların kayaları oyarak 
veya yontarak yarattıkları ürünler 
sayılabilir. Örneğin ABD'nin Utah 
kentinde MS 150 yılı civarında 
Amerikan Yerlisi sanatçılar, alttaki 
daha parlak kum taşı katmanını 
ortaya çıkararak kayalara reşimler 
kazımışlardı. Bu kaya oymalarina 
"petroglif" adı verilir. 


Petroglifler, yaklaşık MS 150. Newspaper 
Rock (Gazete Kayası), Utah. ABD. 
Yaklaşık 2.000 yıllık bu petroglifler kaya 
yüzeylerinin kesilmesi, kazınması ve 
oyulmasıyla yapılmıştı. 


NE ANLAMA GELIYOR? 
Bu ilk sanatçılar hakkında, niçin sanat yaptıkları 
veya eserlerinin ne anlama geldiği hakkında 
fazla bir şey bilmiyoruz. Mağara resimleri, 
mağaraların diplerine, ışığın ulaşmadığı yerlere 
yapılıyor ve ressamlar titrek alevlerin loş ışığında 
çalışıyorlardı. Herhalde bu resimlerin çoğunun 
büyülü güçleri olduğuna inanılıyor veya bu 
resimler aracılığıyla avın başarılı geçmesi için 
ruhlardan yardım isteniyordu. 


© Bunu biliyor muydun? 


Ressamlar boyalarını ezilmiş topraktan, taşlardan, 


GEÇMİŞ HAKKINDA İPUÇLARI bitki kökleri ve yapraklarından imal ediyor; sonra 


Afrika'da bulunan Libya'daki bazı mağara duvarlarında da içlerine hayvani yağ veya su katıyorlardı. 
zürafaların ve diğer otçul hayvanların resimleri Bu boyaları parmaklarıyla, kemiklerle veya 
bulunmuştur — ama söz konusu mağaralar hayvanların ) bitkilerden yaptıkları fırçalarla sürüyorlardı. 
yiyebileceği hiçbir otun bulunmadığı çölde yer almaktadır! Ispanya'daki Altamira gibi bazı yerlerde ahşap 
Bu resimler yaklaşık MÖ 12.000'de yapılmışlardı, demek iskeleler kurulduğu, böylece ressamların mağara 


ki çöl bir zamanlar hayvanların çeşitli bitkiler yiyip duvarlarının yüksek kesimlerinde ve tavanlarında 
otlayabildikleri sulak ve yeşil bir araziydi. da çalışabildikleri düşünülmektedir. 


Tarih Öncesi insanlar tarafından 
yapılmış el baskıları, yak. 
MO 8000, El Castillo, İspanya 


EL BASKILARI 


Bulunan en eski resimler 
içinde aileler tarafından 
mağara duyarlarına yapılmış 
el baskıları da vardır. 
Yetişkinler ve çocuklar 
ellerini duvarlara koyuyor, 
sonra da üzerlerine içi oyuk 
çubuklar veya kemiklerden 
boya püskürtüyorlardı. 
Ellerini çekince duvarda 
ellerinin şekilleri kalıyordu. 
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ESKİ MISIR SANATI 


Yaklaşık MÖ 3100'de başlayan Eski Mısır 
uygarlığı 3.000 yıl kadar sürdü. Bu sürede, 
rengârenk resimlerden heybetli heykellere ve 
yapılara varıncaya dek çok sayıda sanat eseri 
üretildi. Sanat esas olarak dinsel inançlarla 
ilişkiliydi, ama bazı sanat dallarında 
gündelik yaşama da 
yer veriliyordu. 


TANRILAR VE ÖLÜMDEN SONRAKİ YAŞAM 


Tanrılarına ve ölümden sonraki yaşama derinden inanan Eski Mısırlılar 


dinsel yapılarını ve mezarlarını sanat eserleri haline getirmişlerdi. 
Resimler ve diğer objeler tanrılara ölü insanların nasıl yaşadıklarını 
göstermeyi amaçlıyordu ve mezarlar ölülerin öteki dünyada ihtiyaç 
duyabilecekleri mobilya, oyunlar ve silahlar gibi çeşitli nesnelerle 
dolduruluyordu. Mezarlar ya kumlara gömülüydü ya da dev piramitlerin 
içine yerleştiriliyordu; bu nedenle söz konuşu objelerin birçoğu 
günümüze ulaşmıştır ve bize hem Eski Mısır uygarlığı hem de bu 
uygarlığın sanat hazineleri hakkında çok ayrıntılı bir fikir vermektedirler. 


Mısır hiyeroglif yazısında akbaba A harfini 
temsil eder. Ayak B. saz yaprağı ise E harfi 
yerine geçer. 


HİYEROGLİFLER 


Hiyeroglif sözcüğü “kutsal oyma” 
manasına gelir. Eski Mısır'ın 
başlangıç dönemlerinde bulunan ve 
bilinen ilk yazı biçimleri arasında 
yer alan hiyeroglifler basit resim 
veya şekillerdir. Yaklaşık 750 farklı 
hiyeroglif mevcuttur. Bunların çoğu 
insan, hayvan ve bitki resimleridir. 
Öğrencilerin hiyeroglif kullanarak 
yazmayı öğrenmeleri on iki yıl 
sürüyordu! 


Firavun Il. Ramses'in en gözde eşi 
Nefertari'nin papirüs üzerine yapılmış 
resmi. Tanrı Thot'un karşısında 
ayakta duruyor. Resim hiyerogliflerle 
çevrelenmiş. 


© Bunu biliyor 
muydun? 
Gize'deki Büyük Piramit 
yaklaşık MÖ 2575-2465 
arasında inşa edilmiş ve çok 
düzgün kesilmiş, her biri en az 
2,5 ton gelen, iki milyondan 
fazla taş bloktan yapılmıştı. İlk 
yapıldığında çok perdahlanmış 
kireç taşıyla kaplıydı, bu 
nedenle güneşin altında ışıl ışıl 
parlıyordu. 


esim 
Rossi 


verebilecek, derinliği 
yap. İnsanların başlarını, 


görünüşleriyle çiz, ama 
gözler tam karşıya baksın. 

Hayvan resimleri de 
eklersen onları gerçeğe 


uygun yapmaya 


& R çalış. 


GÜNDELİK 
YAŞAM . 
SAHNELERİ 


Duvar resimleri ölülere öteki 
dünyada yardım etmek üzere 
yapıldıklarından, gündelik 
etkinlikleri tasvir ediyorlardı. 
Resimler, Eski Mısırlıların kolayca 
anlayabildikleri simgelerle doluydu. 


Ölüler Kitabı. Bu papirüs tomarında 
ölen bir kişinin öteki dünyaya yapacağı 
yolculukta ihtiyaç duyacağı büyülü 
sözler yer alır ve kitap mezar odasına 
yerleştirilirdi. 


ÖLÜLER KİTABI 


Zengin veya önemli bir erkek 
veya kadın genellikle kendi Ölüler 


Kitabı”yla birlikte gömülürdü. Kitap, 


söz konusu kişinin ölümden sonraki 
yaşama erişmesine yardım edecek 
büyülü sözleri ve oraya vardığında 
neler olacağını tasvir eden -vinyet 
adı verilen- resimleri içeren bir 
parşömen tomarıydı. 


Görenlere sen ve 
yaşamın hakkında fikir 


olmayan Mısır stili bir resim 


ayaklarını ve kollarını yandan 


Bataklikta kuş avı, yak. MÖ 1350, British Museum, : 
Londra, İngiltere. Nebamun adında bir adami : 
avlanırken gösteren bir duvar resmi. 


SANAT 
KURALLARI 


Eski Mısır sanati genellikle katı kurallara uyardı. Her şey bir amaç uğruna 
ölçülür biçilir ve yerine konurdu. Heykel, resim, kabartma ve mimarlık 
dahil olmak üzere her türlü sanat matematiksel olarak düzenlenir, 

ölçülü cetvellere göre yaratılırdı; her sanatçı tasvir kurallarını öğrenmek 
zorundaydı. Örneğin oturan insanların heykellerinde eller dizlerin üstünde 
durur, resimlerdeki gözler tam cepheden çizilir, ama baş, kollar ve bacaklar 
yandan görünüşleriyle yansıtılırdı. Resimlerde erkekler kadınlara göre daha 
büyük ve daha koyu tenli olurdu. 
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Büyük yaraticilar 


ANTİK YUNAN VE ROMA 


1000 yılı aşkın bir zaman dilimi boyunca Antik 
Yunanlar ve Romalılar heykel, resim ve mimarlık 
alanlarında eserler ürettiler. Yunanların hedefi 
mükemmellik, Romalılarınki ise 
realizm (gerçekçilik) idi. 


* 


YUNAN 
SÜTUNLARI 


Antik Yunan'da binaları, çatıları ve 
tapınakları ayakta tutmak için sütunlar 
kullanılırdı. Sütunlar üç stilde yapılırdı 
- Dor, İyon, Korinthos. 


En sadeleri Dor sütunlarıdır 


(solda), İyon sütunlarının 
(ortada) tepesi parşömen tomarı 
şeklindedir; en süslü sütunlar 
ise Korinthos stilinde olanlardır 
(sağda). 


KUSURSUZ 
ORANLAR 


Antik Yunan sanatçıları kusursuz bir 
görünüm elde etmek için gereken 
oranları bulmuşlardı. Genellikle, 
normalden çok daha güzel ve büyük 
insanlar olarak tasavvur ettikleri 
tanrıları tasvir etmişlerdi. İlk Yunan 
heykelleri katı górünümlüydü, 

ama MÖ 6. yüzyıla gelindiğinde 
heykeltiraglar insan vücudunu 
incelemeye başladılar ve kusursuz 
gövdeleri olup, müsabakalarda çıplak 
yarışan atletlerin heykellerini yaptılar. 


Diskobolos.Eleutherai' li Myron, 

yak. MÖ 450, mermer, Vatikan Müzesi, 
Vatikan. Burada görülen. daha eski 
Yunan bronz heykelinin Roma'da 
yapılmış kopyasıdır. Bir atlet elindeki 
diski fırlatmaya hazırlanıyor. 


Kirmizi figürlü vazo. Siyah figürlü resim 


stili gelismisti. 


OMLEKÇILIK 
E ve Roma 7 o kadar 
çok sayıda üretilmişti ki, binlerce 
parça günümüze ulaştı. Yunan 
çömleklerinde iki temel bezeme 
uşulü vardı — siyah figürlü stil ve 
kırmızı figürlü stil. Her iki stilde de 
eserler kırmızı kille çalışılıyor, ama 
çömlekler fırında pişirilmeden önce, 
kırmızı kalan yerler boyanıyordu. 


© Bunu biliyor muydun? 
Pantheon, MS 117-125 arasında tanrılar için inşa 
edilmiş bir Roma tapınağıydı. O sırada bu yapının 
kubbesi —çapı 43 m- dünyada o güne dek inşa 
edilmiş en büyük kubbeydi. Öyle muazzamdı ki, 
6 m kalınlığındaki tuğla ve beton duvarların üzerine 
bindirilmesi gerekmiştil Kubbenin tepesindeki bir 
delikten oculus- gökyüzü görülmektedir. 


stilinin ardından, siyah üzerine kırmızı figür 


YUNAN RESİM VE HEYKEL SANATI 


Antik Yunan'daki en önemli sanat dallarından biri resimdi, ama resimlerin çoğu 
duvarlara yapıldığı ve bu duvarlar da artık yıkıldıkları için, günümüze bu eserlerin pek 
azı ulaşabilmiştir. Antik Yunan'daki mermer heykellerin ve tapınakların çoğu parlak 
renklere boyanmış ve döküm usulüyle birçok bronz heykel de yapılmıştı. Bu usulde, 
kilden yapılmış bir modelin çevresine bal mumundan bir kalıp yapılıyor, sonra bu 
kalıbın üzerine yeniden kil kaplanarak aynı şekil çıkarılıyordu. Daha sonra aradaki bal 
mumu eritilip, kalan boşluğa eritilmiş bronz dökülüyordu. Bronz katılaşınca kil kalıp ve 
model kırılarak çıkarılıyordu. Heykeller tapınaklara ve sokaklara yerleştiriliyordu. 


İtalya'nın Sicilya Adası'ndaki 
Villa Romana del Casale'den 

mozaik. Kadın atletlerin tasvir 
edildiği Antik Roma mozaiği. 


ROMA'NIN GÜCÜ 


MS 100 yılına gelindiğinde. Roma o zamanın 

bilinen dünyasının çoğunu hâkimiyeti altına almıştı. 
Romalılar sanat ve mimarlık eserleri üretilsin diye tüm 
imparatorlukta sanatçıları ve.zanaatkârları istihdam 
ettiler. Antik Yunan'da olduğu gibi, Roma sanatı 

ve mimarlığı da hem tanrıları yüceltmek, hem de 
belirli olayları kutlamak veya güçlerini sergilemek 
amacıyla kullanılıyordu. Romülılar realist sanattan 
hoşlanıyorlardı. 


13 


14 


Doğu'ya bakış STİLLERİN 


İSLAM SANATI КРУБ 
Baslangiçta Islam sanati Агар 
7. yüzyıldan itibaren Avrupa genellikle dünyasının bir parçası haline gelen 
“Karanlık Çağ” adı verilen döneme farklı ülkeler ve geleneklerden 
girerken, İslam dünyasında bilimin altın çağı yis UE. 2 "e | 
başlıyordu. Islam inancı hızla Orta Doğu, e 0 WERE е” 
Asya ve Afrika'ya yayıldı. Sanat, mimarlık, 
matematik, bilim, tıp ve astronomide büyük 
ilerlemeler kaydedildi. 


Halı dokumacılığı 2.500 yılı aşkın bir 

süre önce İran'da başladı. Yün. ipek 

ve pamuğa dokunan desenleriyle İran 
* halıları tüm dünyada ünlendi. 


EL SANATLARI 


İslam sanatı denince, Müslüman 
hükümdarlar tarafından yönetilen 


topraklara yayılan geniş bir yelpazeyi 
anlamak gerekir. İslam sanatı her 
zaman dinsel nitelikte değildir ve 
seramik ya da dokumacılık gibi el 
sanatları da en az resim ve heykel kadar 
önemlidir. İran halılarını, çok zengin 
bezemeleri olan seramikleri, sırlı cam 
işçiliğini de kapsayan el sanatları tüm 
dünyada dev bir etki yaratmışlardır. 


GEOMETRİK 
DESENLER 


İslami gelenekler insan 
tasvirlerini yasakladığı 


ÖZGÜN STİLLER 


MS 1000 yılı civarında İslam İmparatorluğu 
genişliyor ve İspanya, Hindistan, Mısır ve 
İran gibi ülkelerde kendilerine özgü sanat 
stilleri gelişiyordu. Bazı yerlerde insan tasviri 


için, geometrik desenler ve 
tasarımlar yaygınlaştı. Bazı 
geometrik desenlerde görülen 
sürekliliğin, eseri seyredenlerin 


hayat ve yaradılışın yüceliği kullanmayı yasaklayan kurallar gevşedi. 


hakkında düşünmelerine Bu resimde, İspanya'daki Cördoba Örneğin İran'daki sanatçılar (nakkaşlar) 
yardım etmeye yönelik olduğu KDA AİR nin yesim tası saraylıların veya tarihteki ünlü kişilerin 
düşünülmektedir akik, mermer ve granitten yapılmış 856 . Y f 

š А desenli tonozundan bazıları görülüyor. minyatürlerini yaptılar. 


Bu altın hat İstanbul'da, Osmanlı 
sultanlarının yaklaşık 400 yıl boyunca 
ikamet ettikleri Topkapı Sarayı'nın 
giriş kapısının (Bab-ı Hümayun) 
üstünde bulunmaktadır. 


HAT SANATI 


Hat sanatı —süslemeli yazı sanatı, 
kaligrafi— İslam kültüründe her zaman 
önemli olmuştur. Hat sanatı genellikle 
Kur'an yazımında veya objelerin ve 
yapıların kutsal yazılarla bezenmesinde 
kullanılırdı. İslami olmayan birçok sanat 
dalı da hat sanatından etkilenmiştir. 


drm mannm 


İlk inşaatı MS 691'de tamamlanan Kudüs'teki 
Kubbetü”s-Sahra, İslam mimarlığının en eski 
eserlerinden biridir. 


MOZAİKLER 


Camiler ve diğer İslami yapılar genellikle girift mozaikler ve oyma ya da boyama 
arabesklerle (peş peşe yinelenen bezeme şablonları) süslenirdi. İlk İslam sanatının 
bazı örnekleri Kudüs'teki Kubbetü”s-Sahra”nın, Şam'daki Ümeyye (Emevi) 
Camisi'nin, Kurtuba Camisi'nin ve Granada”daki (Gımata) Elhamra Sarayı'nın 
zarif Roma stili mozaiklerinde görülebilir. 


© Bunu biliyor muydun? 
Mozaik yapımında kullanılan küçük taş, cam veya mermer 
-genellikle küp bicimindeki- parçalara tessera denir. 
Müslüman sanatçılar mermer, taş veya renkli camları 
dikkatle keser, sonra bunları yaş sıva içine yerleştirip 
çeşitli desenler ve motifler yaratırlardı. Bazen cam 
tesseraları metale sarıp pişirirlerdi, böylece mozaikler pırıl 
pırıl parlardı. 
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Cin'in 
altın çağı 


TANG HANEDANI 


Tang Hanedanı dönemi (MS 618-906) genellikle 
Çin'in zenginleştiği, ticaret ve sanatın çok 
geliştiği bir altın çağ olarak tarif edilir. Tang 
Hanedanı sanatına da Çin sanat ve edebiyatının 
klasik dönemi adı verilir, çünkü daha sonraki 
şairler, ressamlar ve heykeltiraglar hep bu 
dönemin yüksek standartlarına erişmeye 
çalışmışlardır. 
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Mine 


RUHUNU 
YAKALAMAK 


Ressamlar detaylı, gerçeğin kopyası 
niteliğinde tasvirlerden çok, konunun 
ruhunu yakalamayı amaçlıyorlardı. 
Heykel de özellikle Buddha ve 
beraberindekilerin zerafetini, gücünü ve 
nezaketini öne çıkaran Budist sanatta 
önem taşıyordu. 


Bu heykel 8. yüzyılda yapılmıştır. 
Buddha'nın bilgeliğini ve dinginligini 
ifade etmektedir. 


EN KALİTELİ 


SANATÇILAR VE 
ZANAATKARLAR 
Tang imparatorları sanata çok meraklı 
ve hevesliydiler. Tüm Çin sathında 
yeni şaraylar, tapınaklar, pagodalar ve 
mezarlar yaptırdılar, bunların yapım ve 
süslemelerinde çok çeşitli sanat dallarına 
başvuruldu. Ayrıca heykel, resim, 
oymacılık, dokumacılık, cam ve metal 
işçiliği alanlarında sanatçıları teşvik 
ettiler. İmparator Xuanzong (626-49) 
o sırada dünyanın en büyük kenti olan 
Shang'an'da hüküm sürerken, Çin'deki 
en büyük sanatçıları çevresine toplamıştı. 


Çin tarihindeki en fazla kaligraf 
(yazı ustası) Tang Hanedanı 
döneminde çıkmıştır. 


AKIŞKAN ÇİZGİLER 


İmparatorluğun İpek Yolu'nun kara ve deniz güzergâhlarındaki 
ticarette gösterdiği başarı sayesinde, Çin ile diğer ülkeler 
arasındaki fikir alışverişi mümkün oldu, sanatçılar yeni fikirler 
ve beceriler geliştirdiler. İlk dönemlerde sanatçılar sadece 
dinsel konular üzerinde çalışmıyor, “shan-shui” (tam çevirisi: 
“dağ-su”) olarak bilinen manzara resimlerinin yanı şıra bazı 
tarihi sahneleri ve saraydaki gündelik yaşamdan sahneleri de 
tablolarına taşıyorlardı. Doğaya odaklanan ressamlar inşanları 
realist bir biçimde çiziyor ve hareketi yansıtmak için akışkan 
çizgiler kullanıyorlardı. İnce renk tabakalarıyla kaplanan, 
mürekkep fırçasıyla yapılmış zarif çini mürekkebi resimler de 
hem atmosferi hem derinliği aktarıyorlardı. 

En tanınmış manzara ressamlarından biri Wang Wei idi 
(699-759); Zhou Fang (yak. 730-800) saray kadınlarının, 
Han Gan (yak. 706-783) ise imparatorun atlarının resimlerini 
yapmıştı. Tang döneminin en büyük figür ressamı ise Wu 
Daozi'ydi (yak. 680-760); güçlü fırça darbeleriyle, ifade dolu, 
canlı resimler yapmıştı. 


İki Ar ve Bir Seyis, Han Gan'a 
atfedilen resim, yak. 740. ipek üzerine 
mürekkep ve sulu boya. National 
Palace Museum, Taipei, Tayvan. 


© Bunu biliyor muydun? 


Wu Daozi öyle büyük bir hayranlık 
uyandırmıştı ki, onun ressamlığı 
hakkında efsaneler üretilmişti. Fırçasıyla 
General Pei Min'in meşhur kılıç 
dansının sarmal hareketlerini taklit 
ettiğine inanılıyordu. Rivayete göre, bir 
tapınağa beş ejderhanın öyle gerçekçi 
resimlerini yapmıştı ki pulları uçarken 
parıl parıl parlıyor ve ne zaman yağmur 
yağacak gibi olsa ejderhalardan bir sis 
yükseliyordu. 
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Tohum ekmek 


GOTİK SANAT 


12. yüzyıl boyunca Avrupa'nın nüfusu arttı ve önce 
Kuzey Fransa'da, sonra datüm Avrupa'da büyük 
katedraller ve kiliseler inşa edildi. Bu devasa, ışıklı 
ve havadar binaların rengârenk vitraylı pencereleri, 
oyma heykelleri, sivri kemerleri, Cennet'e 
tırmanıyormuş gibi duran kuleleri ve çatıları vardı. 
İnsanlar kilisede çok zaman geçiriyorlardı. Kilisenin 
zengin mensupları, Kutsal Kitap'tan alınma 
Hıristiyan öykülerini ahşap panolara ve vitraylara 
resmetmeleri, heykellerine ve 
oymalarına yansıtmaları için 
sanatçılara para ödüyorlardı. 


* 


İFADELİ YÜZLER 


Birçok kişi okuma yazma bilmediği için, sanat dinsel öykülerdeki 
kişilikleri hatırlatmak bakımından yararlı oluyordu. 12. yüzyıla 
gelinmeden önce Orta Çağ sanatçıları resimlerinde ve heykellerinde 
belli bir şablona uyuyorlardı — vücutlar kaskatı, yüzler ifadesizdi. 
Sonra, çok büyük katedraller ve kiliseler inşa edilince, sanat daha 
karmaşık bir hal aldı. Daha geç döneme âit bu stile Gotik adı verildi. 

Sanatçılar Hıristiyan inançlarını ifade etmeye, Kutsal Kitap'tan ve azizlerin 
yaşam öykülerinden alınmış öyküleri gerçek hayattaki gibi yansıtmaya 
çalıştılar; bu nedenle yüz ifadeleri ve kıvrımları, kırışıkları olan giysiler 
yarattılar. Ressamlar da öncekinden daha parlak, el yazması kitapların 
tezhiplerindeki (resimler) gibi parlak renkler kullandılar. 


Kuzey Fransa'daki ilk Gotik 
katedrallerden biri olan Chartres 
Katedrali (yapımına 1194'te 
başlandı). Kutsal Kitap'tan alınmış 
öyküleri yansıtan heykellerle 
süslenmiştir. 


Bakire ve Çocuk, On Aziz İle 
Birlikte, Floransalı Andrea di 
Bonauito, ahşap üzerine yumurtalı 
tempera, National Gallery, Londra, 
İngiltere. Bizans sanatının parlak 
altın varakları, Andrea'nın özgün 
fikri olan yüzleri gölgelendirip 
daha gerçekçi kılma amacıyla bir 
arada kullanılmış. 


DUCCIO 


14. yüzyil basinda Duccio di 
Buoninsegna (1278'de hayattaydı- 
1319'da ölmüştü) Siena Katedrali için 
Maestâ adlı eseri yaptı. Çok sayıda 
panodan oluşan bu tablo gelmiş geçmiş 
en büyük mihrap panolarından biriydi. 
Panolarda İsa'nın yaşamıyla ilgili 

Yeni Ahit'ten (İncil) alınmış öyküler 
yansıtılıyordu. Duccio'nun yüzlerde 
ve giysilerde, daha önceki resimlerde 
görülmemiş ölçüde üç boyutluluğu 
sağlayan gölgeler kullandığı, yüzlere 
de tatlı, nazik ifadeler verdiği bu eserin 
çok büyük bir etkisi oldu. Duccio, 
Maestö”yı tamamladığında resim 

öyle bir hayranlık uyandırdı ki Siena 
yöneticileri tüm kent ahalisine tatil ilan 
ettiler, böylece herkes eserin katedrale 
zaferle taşınmasını izleyebildi! 


Kör Doğmuş Adamın Gözlerinin Açılması 


The Wilton Diptych. ressam bilinmiyor. 


ÓZEL DUA MEKANI yak. 1395-99, meşe ağacı üzerine 


yumurtalı tempera, National Gallery. 


Bazı mihrap panoları taşınabilecek şekilde yapılmıştı, böylece onları alanlar Londra, İngiltere. Kral 11. Richard için 
3h Р : : š : A 5 hazırlanmış bu taşınabilir mihrap panosu 
istedikleri yerde dua edebileceklerdi. The Wilton Diptych bu tür eserlerden nabali malzemeler kulianidrak: Sarı 
biriydi; 1377-1399 yılları arasında stilde yapılmıştır. 


İngiltere tahtında oturan Kral II. 
Richard için yapılmıştı. Kral'ın, 
nerede bulunursa bulunsun, bu 
mihrabın önünde dua edebilmesi 
için tasarlanmıştı. Diptik 
(diptykon) genellikle kitap gibi 
açılıp kapanabilen, çift kanatlı 
tablo, oyma veya metal işlerine 
verilen addır. The Wilton 
Diptych”te IL Richard, Bakire 
(Meryem) ve Çocuğa (İsa) takdim 
edilirken diz çöküp izleyen 
melekler ve azizlerle birlikte 
görülmektedir. Eserin kime ait 
olduğu bilinmemektedir, ama 
Gotik dönemde Kuzey Avrupa”da 
resim sanatının nasıl geliştiğini 
göstermesi açısından önemlidir. 
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Giotto 


Duccio, Siena’da resim yaparken, ondan 
fazla uzak olmayan bir yerde, Floransa’da 
da bir diğer ressam sanatta yarattığı 
değişimle ün kazandı. Giotto di Bondone 
(1267-1337) bakanlara şaşırtıcı ölçüde 
gerçekçi gelen ve Kutsal Kitap'tan öyküleri 
sanki önlerinde cereyan ediyorlarmış 
gibi tahayyül etmelerini sağlayan bir 
stil kullandı. Tıpkı Duccio gibi, Giotto 
da Kutsal Kitap'taki kişilikleri sahici 
gibi görünen yüzler ve giysilerle 
resmetti, ama onlara —o dönem için 
hiç alışılmamış bir yaklaşımla— farklı 
duyguları yansıtan yüz ifadeleri ekledi. 


* 


DUVARIN BİR PARÇASI 
OLMAK 


Giotto, kiliselere asılmak üzere yaptığı büyük tabloların 
yanı sıra fresk tekniğini kullanarak doğrudan kilise ve 
şapel duvarlarına da resimler yaptı. İtalyancada fresco 
“taze” anlamına gelmektedir ve taze, yaş sıvalı duvarlar 
üzerine resim yapma tekniğini ifade etmektedir. Fresk 
yapılırken, duvarın üzerine önce ince bir sıva çekilir, 
sonra pigmentler (toz boya) su ile karıştırılır ve sıva 
üzerine sürülerek resim yapılır. Boya kuruduğunda 
duvarın bir parçası haline gelmiş olur. Giotto “buon 
fresco” ve “fresco secco” tekniklerini kullanmıştı. Buon 
fresco, “gerçek” fresk manasına gelir ve boyaların 

yaş sıva üzerine sürüldüğünü ifade eder. Fresco secco 
ise “kuru” fresk manasına gelir ve boyaların kurumuş 
sıva üzerine şürüldüğünü ifade eder. Fresco secco'da, 
pigmentleri yapışkan hale getirmek için yumurta sarısı da 
ilave edilir. 


ÖYKÜLER 
RESMETMEK 


O dönemde Avrupa nüfusunun çoğu 
okuma yazma bilmediği için, kilisede 
Kutşal Kitap'tan öykülerin anlatılması, 
bunun yanı şıra da tabloların ve 
heykellerin seyredilmesi, insanları hem 
eğitip hem eğlendirirken, ibadetin de 
bir parçası haline gelmişti. Bu nedenle 
Giotto, tablolarının ilgi çekici olmasına 
—bir tür sözsüz çizgi roman gibi— dikkat 
etti. Ondan sonra gelen pek çok ressam 
Giotto'nun izinden gitti. 


Meryem Ana ve Çocuk Etraflarında 
Azizlerle Tahta Oturmuş 


© Bunu biliyor 
muydun? 


Giotto'nun zamanında başarılı 
sanatçıların arı kovanı gibi 
meşgul atölyeleri, kendilerine 
yardım eden çok sayıda çırakları 
ve kalfaları vardı. Bu yardımcılar 
yıllarca ustaların yanında 
kalarak, onların tüm hünerlerini 
öğrenirlerdi. Boya malzemelerini 
ve panoları hazırlamayı öğrenir, 
usta sanatçının stilini kopya 
ederlerdi. Belli bir süre çıraklığın 
ardından kalfa olur ve ustanın 
eserlerinin bazı bölümlerini 
çizme, boyama veya yontma işi 
onlara verilirdi. 


İsa'nın Tutuklanması (Yahuda'nın 
Öpücüğü), Giotto di Bondone, yak. 
1304-6. fresk, Scrovegni Şapeli, 

Padua, İtalya. Giotto'nun giysilerdeki 
gerçekçiliğini ve yüzlerde insan 
duygularını naşıl yarattığını gösteren bir 
örnek. 


GERÇEKLİK 
DUYGUSU 


Tüm diğer Orta Çağ sanatçılarından 
farklı olan Giotto, figürlerinin 

üç boyutlu gözükmelerine gayret 
etti. Dramatik jestler bu figürlerin 
duygularını öne çıkarırken, bakanlar 
için de Kutsal Kitap öykülerine hayat 
veriyordu. Resimlerini düzenleme 
biçimi, bazen kişileri diğerlerinin 
arkasına yerleştirmesi güçlü bir üç 
boyutlu mekân duygusu yaratırken, 
iki boyutlu tabloların derinlik 
kazanmasını sağladı. Hayattayken 
meşhur olan Giotto, Floransa, Assisi, 
Padua ve Napoli gibi çeşitli İtalyan 
kentlerinde çalışmıştı. 


Hamsin yortusu, Giotto di Bondone ve 
atölyesi. 1310-18, kavak ağacı üzerine 
yumurtalı tempera, National Gallery, Londra, 
İngiltere. Giotto, figürleri gerçek hayattaki 
gibi üst üşte bindiren ilk ressamlardan 
biriydi. 


Yeni Dir 
-zellik anlayış! 


İTALYA'DA RÖNESANS'IN 
BAŞLANGICI 


15. ve 16. yüzyıllarda İtalya'da sanatçılar ve mimarlar Antik 
Roma eserlerini yeniden keşfederek onların stillerinden ve 
hünerlerinden dersler çıkarmaya başladılar. Bu arada bazı 

yeni fikirler de gelişiyordu; Cennet'e gitmeye bu derece 
odaklanmaktansa, insanların yaptıklarının hayatları 
süresince de ödüllendirilmesi gerektiği düşüncesi 
doğuyordu. Bu akıma Hümanizma 
adı verildi. 


* 


Hümanizma bir düşünce biçimiydi. Bu düşüncenin bir yanında 
insanların kendilerini geliştirmeye uğraşmaları ve sanat, edebiyat, 
bilim alanlarında eğitim almaları gereği yatıyordu. Ayrıca hümanistler 
gerçek dünyaya, doğaya ve insan davranışlarına bakan bir sanatı 
tercih ediyorlardı; birçok sanatçı sanat yaparak dünyanın iç işleyiş 
mekanizmalarını keşfedebileceklerine inandılar. Böylece sadece dinle 


Bakire ve Çocuk, Domenico Ghirlandaio, 
sınırlı kalmayan, birçok fikri kullanan bir sanat doğdu. yak. 1480-90, kavak ağacı üzerine 


tempera, National Gallery, Londra, 
İngiltere. Bu zarif eser Michelangelo'nun 
hocasının fırçasından çıkmıştı. 


YENİDEN DOĞUŞ 


Sanatta, düşüncede, eğitim ve bilimde yaşanan tüm bu değişim ve gelişmeler çok 
daha sonraları Rönesans, yani yeniden doğuş diye adlandırıldı. Bu terim sonradan 
geriye dönüp bakan insanların o dönemi nasıl gördüklerini ifade ediyordu — antik 
kültür, bilim ve sanatın yeniden doğuşu. Floranşa'da başlayan Rönesans daha 
sonra İtalya'nın diğer bölgelerine yayıldı. Floransa yün ticareti ve bankacılık 
sayesinde zengin olmuştu ve servet Sahipleri oturdukları sarayları süslemek 
istiyorlardı. Eski veya antik sanata dayanan yeni stiller aradılar, o zaman da 
Yunan ve Roma uygarlıklarının fikirleri yeniden doğdu. O dönemde İtalya, küçük 
ülkeleri andıran bağımsız kent devletlerinden oluşuyordu ve bu kent devletlerinin 
arasındaki rekabet sanattaki yeni fikirlerin yayılmasını kolaylaştırdı. 


İsa'nın Vaftiz Edilişi, Piero della Francesca, 1450. kavak 
ağacı üzerine yumurtalı tempera, National Gallery. 
Londra, İngiltere. İsa'nın vaftiz edilişi, açık renkler ve 
titiz bir doğrusal perspektif içinde tasvir edilmiş. 


Venüs ve Mars 


YARATICILIK 
FIRTINASI 


Rönesans'ın başından itibaren büyük bir yaratıcılık fırtınası egemen oldu; 
sanatçıların üretiminde yaşamın gerçeğini yansıtan hünerler öne çıktı. Donatello 
(1386-1466) inanılmayacak kadar gerçekçi heykeller yaptı; hem matematikçi hem 
sanatçı olan Masaccio (1401-28) bir derinlik duygusu yarattı. Piero della Francesca 
da (yak. 1415/20-92) sanat ve matematiği iç içe geçirdi, fresk ağırlıklı aydınlık, 
dengeli resimler yaptı. Sandro Botticelli'nin (1445-1510) eserlerinde zarif, 
büklümlü çizgiler ve narin yüzler öne çıktı. Giovanni Bellini (yak. 1430-1516) 
zengin renkler kullandı ve çok ince duyguları yansıttı. Domenico Ghirlandaio 
(1449-94) iyi gözlemlenmiş detaylarıyla dikkat çekerken, Lorenzo Ghiberti ise 
(1378-1455) dev, bronz kapıların üstüne alçak kabartma heykeller yaptı. 

Bu kapılar öyle soluk kesiciydi ki onlara Cennet'in Kapıları adı takıldı. 


Çok Zengin Saatler 


Cennet'in Kapıları, Lorenzo 
Ghiberti, 1425-52, bronz, Floransa 
Vaftizhanesi. Bu kapılar, şimdi Museo l 
dell`Opera del Duomo'da bulunan 
orijinallerin kopyasıdır. 


GÜÇLÜ MEDICI AİLESİ 


İtalya'nın en güçlü ailelerinden biri Mediciler idi. Çeşitli sanatları 
ve Hümanizma akımını teşvik etmek için çok para harcamalarıyla — İl TIS i 
ünlenmişlerdi. Onların ve bazı başka güçlü İtalyan ailelerinin, ; 
örneğin Milano'dan Sforza, Ferrara'dan Este ve Mantua'dan Gonzaga 
ailelerinin Rónesans üzerinde büyük tesiri vardi. 


Yeni bir gerçeklik 
anlayışı 


KUZEY AVRUPA'DA RÖNESANS 


Kuzey Avrupa'da Rönesans, Antik Roma'dan çok 
Gotik sanatın etkisinde kaldı. Kuzeyli sanatçılar 
İtalya'da neler olup bittiğini biliyorlardı, ama 
onlar farklı yöne gittiler. Onların da hedefinde 
realizm (gerçekçilik) vardı, ama eski heykelleri 
kopya etmek yerine gerçek insanları ve gündelik 
yaşamdan sahneleri tasvir ettiler. Hollanda'da, 
15. yüzyılın bir noktasında, ressamlar yeni bir 
buluşu da kullanmaya başladılar — yağlı boya. 


YAĞLI BOYA 


Yağlı boyanın karıştırılmaşı daha 
kolaydı ve ince detayların yapımında 
kullanılabildiği gibi yavaş kuruyordu. 
Yani ressamlar çalışmaları 

sürerken değişiklik ve düzeltmeler 
yapabiliyorlardı. Kuzeyli sanatçılar 
bu buluşu çok sevdiler! Yağlı boya 
yapmak için pigmentlerini (boya 
tozları) keten tohumu veya ceviz gibi 
bitkisel yağlarla karıştırıyorlardı. 
İtalya'da ise çoğu ressam, 
pigmentlerin yumurta sarısıyla 
karıştırılmasıyla elde edilen ve çabuk 
kuruyan tempera kullanmaya devam 
ediyordu. 


YAKIN DETAYLAR 


The Donne Triptych (triptik: üç kanatlı 
resim veya oyma) 


Alay Edilen İsa (Dikenli Taç Giyme Töreni), 
Hieronymus Bosch, yak. 1490-1500, meşe 
ağacı üzerine yağlı boya. National Gallery. 
Londra. İngiltere. 


ŞAŞIRTICI TASVİRLER 


Alay Edilen İsa (Dikenli 
Taç Giyme Töreni), 
Hieronymus Bosch, 

yak. 1490-1500, meşe 
ağacı ilzerine yağlı boya, 


İngiltere. 


National Gallery. Londra, 


Bir Adam ve Bir Kadın 


EN YETENEKLİ SANATÇILAR 


Kuzey Avrupa ülkelerinde kiliseler ve katedraller için 
sanat eşerleri üretilirken, güçlü soylular ve zengin 
yurttaşlar da evleri ve kendi özel şapelleri için eser 
sipariş ediyorlardı. En yetenekli ressamların arasında 
Jan van Eyck (1395-1441), Robert Campin (yak. 1378- 
1444), Roger van der Weyden (1400-64). Hugo van der 
Goes (1440-82) ve Hans Memling (1465'te hayattaydi- 
1494'te ölmüştü) öne çıkan isimlerdi..Her sanatçı kendi 
bölgesindeki âdetlere ve tercihlere uyum sağlamakla 
birlikte, eserlerinde olağanüstü realist detaylar 
yaratmışlardı. 
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ÖNE ÇIKAN SANAT 


Van Eyck 


Yağlı boya kullanan ilk ressamlardan biri olan Jan 
van Eyck gerçeğe benzeyen, net portreler, mihrap 
panoları ve özel yaşamdan sahneler resmetmisti. 
Hollanda'da doğan sanatçı, Burgonya Dükü, 
zengin tüccarlar ve Kilise üyelerinin de aralarında 
olduğu birçok güçlü haminin (eserlerini satin alan 
kişiler) ilgisini çekmişti. 


* 


ARNOLFINT LERİN 
PORTRESI 


Van Eyek 1434'te bu ikili portreyi 
yaptı — zengin İtalyan tüccar Giovanni 
Arnolfini ve eşi. Bu detaylı, parlak tablo 
iki kişiyi tasvir eder gibi görünmekle 
birlikte, aslında gizli manalarla 
doludur. Bir odanın içinde olunduğu 
yanılsamasını yaratan Van Eyck, odayı 
pahalı nesnelerle döşemiştir — bir halı, 
kadife kaplamalar ve portakallar 

(o dönemde Kuzey Avrupa'da portakal 
çok pahalıydı). 


Arnolfini"lerin Portresi, Jan van 
Eyck, 1434. meşe ağacı üzerine yağlı 
boya, National Gallery, Londra. 
İngiltere. 


SEMBOLİZM 


Tablodaki hanımefendi yeşil elbisesini 
yukarı doğru kaldırarak tutuyor, ama 
hamile değil ve pilili elbisesinin modaya 
uygun bir kesimi var. Köpek vefa veya 
sadakat sembolüdür — çünkü köpekler 
sadık hayvanlar olarak bilinir. Duvardaki 
dışbükey aynada sahnenin yansımasıyla 
birlikte, bir başka çift -birisi van Eyck 
olabilir- görülüyor. Aynanın üstünde 
sanatçının imzaşı görülüyor — “Jan 

van Eyck buradaydı.” Bir sanat eserini 
imzalamakta hiç alışıldık olmayan bu 
biçim, van Eyck'in niye böyle bir imza 
tarzını seçtiği konusunda çok çeşitli 
varsayımlara yol açmıştır. Belki de 
sanatçı, Arnolfini'lerin portresinin ne denli 
gerçeğe benzer veya gerçek olduğunu bu 
şekilde çağrıştırmak istemiştir. 


CC Bir Adamin Portresi. Jan van Eyck. 
meşe ağacı üzerine yağlı boya, 
National Gallery. Londra, İngiltere. 


Van Eyck çok miktarda parlak renk 
kullanmakla birlikte, bunları az sayıda 
pigmentten elde etmiştir. Paletinde bir beyaz, iki i 
sari, dórt kirmizi, dórt yesil, bir mavi ve bir siyah 
renk vardı. Bu renkleri farklı dozlarda karıştırarak 
başka birçok renk yapmıştı. Ayrıca glaze tekniği de 
kullanmıştı; kurumuş opak (saydam olmayan) 
katların üzerine saydam boya katları 
sürülmesine bu isim verilir. 


REALİST YÜZLER 


1433 tarihli Bir Adamın Portresi adlı tabloda, ince ve daha 
derin ton kontrastları yani koyu ve açık gölgeler resmin üç 
boyutlu (3D) gibi görünmesini sağlıyordu. Özenle çizilmiş 
yüz özellikleri ve kumaşların gerçekçi görünüşü, şaşırtıcı 
ölçüde gerçeğe benzeyen bir portre ortaya çıkarmıştı. 
Gözlerdeki damarlara ve adamın yanağındaki bir-iki günlük 
tıraşa bak. Pek çok kişi bunun van Eyck'in otoportresi 
olduğu kanısındadır. Dev şaheseri olan ve muhtemelen erkek 
kardeşi Hubert ile birlikte yaptığı Ghent Mihrap Panosu”nda 
(1430-2), 330 baş resmi çizmiş ve her yüzü tamamen farklı 
ve gerçeğe benzer şekilde resmetmişti. 


Ghent Mihrap Panosu, muhtemelen 
Hubert ve Jan van Eyck, pano 
üzerine yağlı boya ve tempera, 
Saint Bavo Katedrali, Ghent, 
Belçika. 


MÜCEVHER 
RENKLERİ 


Van Eyek, glaze tekniği adı verilen 

bir usul bulmuş ve yağlı boyayı ince 
katlar halinde sürerek tempera ile 
başarılamayacak, zengin, mücevher 
parlaklığında renkler elde etmişti. Bu 
teknik sayesinde parlayan metal, yumuşak 
kürk veya kadife, desenli halılar ve 
ışıldayan lambalar da dahil olmak üzere 


her türlü dokunun görünüşünü aynen 


yaratmayı başarmıştı. 
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Sanatsal 
yaratıcılık 


RONESANS'IN ILK DONEMİ PERSPEKTİF 


İnsanların çevrelerindeki dünyaya, ÇİZGİLERİ 
gerçeğe benzeyen resimler yapmaya, Piero della Francesca, Masaccio 
ilime ve eğitime, başarılarla gurur ve Paolo Uccello (1397-1475) 
duymaya ilgisi arttıkça; birçok sanatçının tablolarında doğrusal perspektifi 
yaratıcılığı hızla yükseldi. kullanan ilk sanatçılardandı. Uccello 
Yr bu konuya o kadar meraklıydı ki, 


uykusuz geceler boyunca bunu 
başarmanın yolunu arıyordu! San 
Romano Savaşı adlı tablosunda 
mızrakları, kargıları ve yere düşmüş 
adamları, tabloya bakanlarda 


2D' YI 3D GIBI .5—————— sahnenin içine girip seyrediyorlarmış 
GOSTERMEK : ziz Georgius ve Ejderha, Paolo Uccello, : duygusunu yaratacak açılara 


1 yak. 1470, tuval üzerine yağlı boya, National : yerleştirmişti. 
Gerçeğe benzeyen tablolar : Gallery. Londra, İngiltere. Uccello perpsektif : 
ve cizimler yapmanin ónemli ; anlayışını sergilemek üzere çizgiler ve 


: çimenlik parçalari kullanmisu. 


bir yanini, resimleri 3D (üç 
boyutlu) gibi göstermek 
oluşturuyordu. Floransalı 
bir mimar olan Filippo 
Brunelleschi (1377-1446), 
1413'te doğrusal perspektif 
bilimini ve matematiğini, 
yani tabloların ve çizimlerin 
nasil derinliği, hacmi 

ve uzaklığı varmış gibi 
gösterilebileceğini çözdü. 
Birkaç yıl sonra, yazar 

ve mimar Leon Battista 
Alberti (1404-72) perspektif 
hakkında bilgilerin de 

yer aldığı bir resim kitabı 
kaleme aldı. 


San Romano Savaşı, Paolo 
Uccello, yak. 1438-40, kavak 

ağacı üzerine yumurtalı tempera, 
ceviz yağı ve keten tohumu yağı. 
National Gallery, Londra, İngiltere. 


Uccello'nun bazı perspektifleri 
doğru değildir. Soldaki yere 
düşmüş küçük askere bak! 


Floransa Katedrali'nin (Santa 


Maria del Fiore) Kubbesi, Filippo 
Brunelleschi, 1420-36, tuğla ve 
ahşap. Floransa, İtalya. 


BRUNELLESCHI NİN KUBBESİ 


Brunelleschi, Rönesans'ın ilk mimarı olarak kabul edilir. 
1419-1436 yılları arasında benzersiz yöntemler kullanarak 
Floransa Katedrali'nin muazzam kubbesini tasarlayıp 
inşa etti. Bu, Antik Roma'da 1.500 yıl önce yapılmış 
Pantheon'dan sonra inşa edilen en büyük kubbeydi. 


© Bunu biliyor 
muydun? 


Brunelleschi'nin kubbesinde 
dört milyondan fazla tuğla 
kullanılmıştı. Ayrıca mimarın, 
ağır cisimleri havaya 
kaldırabilmek için yeni çareler 
bulması gerekmişti. Bu icatlar 
daha sonra başka mimarlar 
tarafından da kullanıldı. 


MATBU KİTAPLAR 


1450'li yıllara gelinceye kadar kitap üretimi hem çok uzun zaman alıyordu, hem 
de pahalıydı; çünkü hemen hemen bütün kitaplar elle yazılıyordu. 1450'lerde 
Johannes Gutenberg (yak. 1398-1468) çıkarılıp, mürekkeplenip, tekrar takılarak 
baskıda kullanılan madeni harfler, semboller ve sayılardan oluşan “hareketli tipo” 
sistemini icat etti. Böylece binlerce kitabı daha kolay ve ucuz basabildi. 


Johannes Gutenberg 
tarafından basılan 
Gutenberg Kutsal 
Kitabı'nın bir nüshası, 1454-5. Bu 
ilk matbu Kutsal Kitap. el yazması 
kitaplardan çok daha ucuzdu. 


BİLGİ DEVRİMİ 


Gutenberg'inki gibi ilk ahşap baskı matbaaları saatte 240 baskı üretebiliyordu. 
Bundan önce, el yazması kitapların üretimi yıllar sürebiliyordu. Gutenberg”in 
icadı tarihin akışını değiştirdi. Piyasaya çok miktarda kitap sürülmesi, daha 
fazla insanın okuma yazma öğrenmesi ve eğitim alabilmesi anlamına geliyordu. 
En meşhur kitabı 1454'te bastığı Kutsal Kitap oldu. Kaç kopya basıldığı 
bilinmemekle birlikte, bir bestseller (çok satan) olduğu kesindir! 
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Araştırmalar 
ve buluşlar 


RÖNESANS'IN EN PARLAK DÖNEMİ 


16. yüzyılda İtalyan Rönesansı çok 
gelişmişti. Tonları, perspektifi ve duyguları 
sergileyen tablolar ile kasları ve kumaş 
dokularını gösteren heykeller giderek 
gerçeğe daha çok benziyorlardı. 


* 


FLORANSA”DAN ROMA” YA 
İtalyan ressamlar yağlı boya kullanmaya başlayınca daha 
fazla ton ve daha çarpıcı renkler yarattılar. Zengin ve 
güçlü hamilerin teşvikleriyle, daha büyük ve etkileyici 
sanat eserleri üretmeye başladılar. Rönesans'ın ilk 
döneminde Floransa başı çekerken, Rönesans'ın 

en parlak döneminde gözler Roma'ya ve Papalık 
Sarayı'na çevrildi (Papalar sanat eserleri için çok 

para ödüyorlardı). Rönesans'ın en parlak döneminin 
sanatçıları arasında Leonardo da Vinci (1452-1519), 
Michelangelo (1475-1564), Raffaello (1483-1520), 
Correggio (1489-1534) ve Tiziano (yak. 1485/90-1576) 
vardır. 


© Bunu biliyor muydun? 


Rönesans'ın en parlak döneminin 
en büyük üç sanatçısı Leonardo, 
Michelangelo ve Raffaello" ydu. 
Michelangelo daha genç olan 
Raffello'yu sevmiyor ve kopya 
çekmekle suçluyordu, ama bütün 
sanatçılar mesleğe aynı şekilde 
başlıyordu! Raffaello öğrendiklerinden 
kendi özgün stilini yaratmıştı. 
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ÖLÜLERİ KESİP 
BİÇMEK 


Leonardo da Vinci bir deha, tüm 
zamanların en yetenekli sanatçılarından 
biri ve bir mucit olarak ün kazanmıştır. 
Leonardo şeylerin dış görünüşlerini 
olduklan gibi kabullenmekten çok, 

her şeyin işleyişini anlamaya ve 
gözlerimizin nasıl çalıştıklarını, nasıl 
gördüklerini çözmeye uğraşıyordu. Işık 
ve gölgeyle, ışığın cisimlerin üstüne 
nasıl düştüğüyle ilgili deneyler yaptığı 
gibi, kadavralar üzerinde diseksiyon 
(teşrih) yapma iznini de almış, bu amaçla 
yerel hastanelerde doktorları izlemişti 
(çünkü bu genellikle doktorlardan başka 
kimsenin yapmadığı bir işti). 


İsa Annesinden Ayrılıyor, Correggio, muhtemelen 
1514'ten önce, tuval üzerine yağlı boya, National 
Gallery. Londra, İngiltere. 


(Yukarıda) Kayalıklar Bakiresi, 
Leonardo da Vinci, yak. 
1491/2-99 ve 1506-8. kavak 
ağacı üzerine yağlı boya, 
National Gallery. Londra, 
İngiltere. 


(Solda) Mona Lisa, Leonardo 
da Vinci, yak. 1503-6, kavak 
ağacı üzerine yağlı boya, Musde 
du Louvre, Paris, Fransa. 


RÖNESANS İNSANI 


Leonardo küçük yaşlarından itibaren çizmeye ve reşim yapmaya başlamıştı. 
Aynı zamanda büyük bir müzisyendi ve silahlar, uçan bir makine, bir 
denizaltı ve su değirmenleri gibi çağının çok ilerisinde bir sürü icadın 
eskizini çizmişti. Çok farklı alanlarda büyük bir bilgi ve beceri sergilediği 
için, ona genellikle “Rönesans İnsanı” denmiştir. Mühendislik alanına dair ve 
diğer bilimsel tasarımları dahiyaneydi: aynı zamanda daha sonradan sfumato 
(tam karşılığı, duman gibi havaya karışmak) adı verilen bir gölgelendirme 
tekniği de bulmuştu. Bu teknikte konturlar yumuşak çizgilerle, sanki bir 
pusun ardından tasvir ediliyordu. Dünyanın en meşhur tablosu sayılan 
Mona Lisa (yak. 1503-6) ve Kayalıklar Bakiresi"nin iki versiyonu (yak. 
1491/2-99 ve 1506-8) bu tekniğin örnekleridir. 


Leonardo”nun müsvedde 
defterlerini çizimler ve notlarla 
doldurması meşhurdur, bunların 
hepsi onun daha iyi bir sanatçı 

olmasına yardım etmiştir. Sen 
de kendi müsvedde defterini 

çizimler, fotoğraflar, notlarla 
doldur: Yaratıcı yanını keşfet! 

Solak olan Leonardo tüm 

notlarını sondan başa doğru, 

yani aynaya aksettikleri gibi 

yazınıştı, bu nedenle notları bir 
bakışta okunamamaktadır. 


RAFFAELLO 


Rönesans'ın en parlak döneminin en 
önemli üç işminden biri olan Raffaello 
yeni fikirleri ve teknikleri hızla 
öğrenmişti; üstelik aynı anda birçok 
farklı proje üzerinde çalışabiliyordu. 
İnsan figürleri ve portrelerindeki zarif 
ve doğal stiliyle kısacık ömründe büyük 
bir ün kazandı. 


Çarmıha Gidiş, Raffaello, yak. 1504-5, 
kavak ağacı üzerine yağlı boya, National 
Gallery, Londra, İngiltere. 
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Michelangelo 


İtalyan Rönesansı'nın en büyük üç isminden 
biri ve muhtemelen tarihte en derin iz bırakmış 
sanatçı olan Michelangelo'nın lakabı 
Il Divino, yani “Tanrısal”dı. Bu lakap sanatının 
olağanüstü gücünün sonucuydu. Tanrı vergisi 
sıra dışı yeteneklere sahip olan Michelangelo 
ressam, heykeltıraş, mimar, şair ve mühendisti. 


* 


PAPA'NIN KUBBE 
FRESKI 


O dónemde dünyadaki en güçlü 
insanlardan biri Papa'ydı. 1508'de 
Papa Il. Iulius (görev süresi 1503- 

13) Michelangelo'dan, Roma'daki 
Vatikan'da bulunan Sistina 
Capellası'nın (Şapel) devasa kubbesini 
resimlemesini istedi. Michelangelo dört 
yılı aşkın bir süre boyunca Eski Ahit'ten 
alınınış dokuz sahnenin tavan fresklerini 
yaptı. Resim yeteneğini geliştirmek 

için oda Leonardo gibi kadavralar 
üzerinde çalışmalar yaptığından; hepsi 
güçlü, kaslı bedenlere sahip ve her 

biri ayrı poz içinde yaklaşık 300 figür 
yarattı. Kullandığı parlak renkler, canlı 
jestler ve farklı tonlar Eski Ahit ten 
alınmış bu öykülere hem can verdi. 
hem de gerçeklik kattı. Daha geç bir 
tarihte, şapelin mihrap duvarına da 

Son Yargı resmini yaptı. Michelangelo 
ömrünün son yıllarında, büyük 

kubbesi dahil, yeniden inşa edilmesine 
karar verilen Roma'daki San Pietro 
Bazilikası'nın planlarını çizdi, ama yapı 
tamamlanmadan hayata veda etti. 


SANATÇILARIN 
DEĞERİNİ ARTIRDI 


Kendisi hayattayken dehası herkes 
tarafından kabul edilen Michelangelo 
sanatçıların statüsünü yükselttiği gibi, 
onlara yeni fikirler de verdi. Kendisine 
ne kadar büyük değer verildiğinin 

bir nişanesi olarak, kentte erguvan 

rengi bir pelerinle dolaşmasına izin 
verilmişti. Michelangelo dönemin yıldız 
sanatçısıydı. 


Manchester Madonna”şı. Michelangelo, 
yak. 1497, ahşap üzerine tempera. 
National Gallery. Londra, İngiltere. 
Michelangelo'nun tamamlanmamış bir 
tablosu. 


Sistina Sapeli'ndeki tavan fresklerinin 
bir bölümü, Michelangelo, 1508-12. buon 
fresco (yaş Sıva üzerine). Vatikan. İtalya. 


FLORANSA NIN SEMBOLÜ 


Floransa yakınında doğan Michelangelo sanat alanındaki çıraklığına 

13 yaşında başladı ve ilk önce fresk tekniklerini öğrendi. Çizim ve resimdeki 
yeteneğini genç yaşında ispatlamasına rağmen, öncelikle bir heykeltıraş 
olduğunu ısrarla vurgulamaktan hiç vazgeçmedi. İlk heykellerinden biri 
Roma'daki Pietâ'dır; gerçek insan boyundaki bu heykelde, İsa çarmıha 
gerildikten sonra annesi Meryem'in kucağında tasvir edilmiştir. Tek 

bir mermer kütlesi yontularak yapılmış olan bu heykel sanatçının üstün 
yeteneğini ve insan figürünü ne kadar iyi bildiğini göstermektedir. 

Büyük bir sanatçı olarak ünü giderek büyüdükten sonra Michelangelo, 
Floransa'ya döndü ve Eski Ahit'teki Davut ve Çalut (David ve Goliath) 
öyküsünden hareketle büyük bir Davut heykeli yapması istendi. İki yıl 
boyunca gizli gizli çalışan sanatçı, heykeli bitinceye kadar kimsenin 
görmesine izin vermedi. İlk başta Katedral için sipariş edilen heykel bitince, 
Floransa'nın düşmanlarına karşı verdiği mücadelenin önemini hatırlatması 
amacıyla Piazza della Signoria'ya yerleştirildi. 


Davut, 
Michelangelo. 
1501-4, Carrara 
mermeri, 
Accademia 

di Belle Arti, 


Floransa, İtalya. 
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Rengârenk öyküler DÜNYA ÇAPINDA ÜN 


Venedik'in zengin tüccarları sanata 
para harcamaktan hoşlanıyorlardı 

ve çok geçmeden Venedik, sanat ve 
edebiyat eserlerinin yüksek kalitesiyle 
dünya çapında ün kazandı. Hem yerel 
hem de uluslararası düzeylerdeki 
hamilerden gelen talepler, sanatçılar 


VENEDİK'TE RÖNESANS 


Avrupa'nın en büyük ve zengin kentlerinden 
biri de, İtalya'nın doğu kıyısındaki Venedik 
limanıydı. Yüzlerce ufak ada üzerine inşa 


edilen Venedik, gemicileri bu noktadan arasındaki rekabeti körüklerken resim 
kolayca denize açabildikleri ve başka ülkelerle sanatında yeni fikirlerin de ilham 
ticaret yapabildikleri için hızla kaynağı oldu. Venedikli ressamlar, 
zenginleşmişti. boyaları karıştırma ve boya 
katlarını üst üste getirme konusunda 
* bulduklari yeni çarelerle elde ettikleri 


zengin renk paleti ve hiçbir ón çizim 


kullanmadan došrudan tuval üzerine 
Bacchus ile Ariadne. Tiziano. 1520-3, 


TIZIANO tuval üzerine yağlı boya, National Gallery. çalışma teknikleriyle tanınmışlardı. 
" y ET Londra, İngiltere. Tiziano'nun canlı ve 
Rönesans döneminin en rengârenk tabloları insan figürleri ve enerji 


doludur. 


büyük Venedikli ressamı 
Tiziano'ydu (yak. 1485/90- 
1576). Rönesanş fikirlerinin 
kendine özgü bir sentezini 
yapan Tiziano, göz alıcı 
renkler, doğal efektler 

ve bazen canlı bir fırça 
kullanımıyla dinamik 
kompozisyonlar yaratmıştı. 
Hamileri arasında 

zengin Venedikliler, tüm 
İtalya'dan güçlü aileler, 
İspanya ve Fransa Kralları, 
Papa ve Kutsal Roma 
İmparatoru da vardı. 

Daha küçükken mozaik 
yapmayı öğrenmiş, sonra 
Giovanni Bellini'nin 
yanında çıraklık yapınış, 
Giorgione ile birlikte 
çalışmış, tüm bunlardan bir 
şekilde etkilenmişti. Çok 
çeşitli türlerde resimler 
yapan Tiziano, gerçeğe 
çok benzeyen portreler ve 
hayat dolu kompozisyonlar 
yaratmıştı. 


34 


esim 
751 


f 


Rönesans döneminin 
Venedikli ressamları rengi 
kullanma biçimleri ve hareketi 
çağrıştıran fırça darbeleriyle 
tanınmışlardı. Bu iki sayfadaki 
resimlere yakından bak ve 
sanatçıların nasıl canlı 
görüntüler yarattıklarını 
€—— incele. Sonra onlarin bazi 
tekniklerini kullanarak sen 
de dinamik ve renkli bir 


j resim yap. Aşk Alegorisi: Mutlu Birliktelik, 
— Veronese, yak. 1575, tuval 
üzerine yağlı boya, National 


Gallery, Londra, İngiltere. 


TINTORETTO VE VERONESE 


Paolo Cagliari yani Veronese (1528-88) Rönesans'ın 

parlak döneminin bir diğer büyük Venedikli ressamıydı. 
Michelangelo ve Tiziano'dan da etkilenen Veronese, 
görkemli bir renk paleti kullanmıştı. Jacopo Robusti 

yani Tintoretto ise (1518-94), yaratıcı, canlı ve dramatik 
bakımdan çarpıcı tablolar yapmıştı. Michelangelo ve Tiziano 
etkisine rağmen genellikle Maniyerist olarak tanımlanmıştır 
(bkz. s. 38-39). Tiziano' nun ölümünden sonra Tintoretto ve 
Veronese, Venedik'in en ónemli ressamlari oldular. 


Aziz Georgius ve Ejderha, Tintoretto, 
yak. 1555, tuval üzerine yağlı boya, 
National Gallery, Londra, İngiltere. 


BELLINI VE GIORGIONE 


Giovanni Bellini (yak. 1413-1516) yağlı boya kullanan ilk 
İtalyan ressamlarındandı. Büyük ölçekli mihrap panoları ve 
canlı renkler, yumuşak tonlar kullandığı daha küçük tablolar 
yapmıştı. En iyi iki öğrencisi Giorgione (yak. 1477/78-1510) 
ve Tiziano'ydu. Hayatı hakkında yeterince bilgi bulunmayan 
ve altında imzası olan tablo sayısı altı veya yediyi geçmeyen 


Giorgione”nin küçük tabloları renk, dramatik ışık ve atmosfer 
bakımından çok zengindir. 
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Doğaya yakınlık “onunu 
O dönemde sanatçılar eserlerine 


KUZEY AVRUPA'DA RÖNESANS” IN genellikle semboller koyuyor, 
EN PARLAK DÖNEMİ böylece resimlerini gizemli 


bulmacalara dönüştürüyorlardı — 
resimlere bakanlar onları çözmeye 


İtalyan Rönesansı çok geçmeden Kuzey 
çalışmaktan hoşlanıyorlardı. 


Avrupa'yı da etkisine aldı, çünkü bazı Kuzeyli 
sanatçılar İtalya'ya gidip aylarca —veya yıllarca— i 
kalmış, oradaki sanatçıların tekniklerini, BASKI RESIMLER 
temalarını ve kullandıkları malzemeleri Fikirlerin tüm Avrupa'ya yayılmasına 
incelemislerdi. Memleketlerine döndüklerinde bu katkı yapan bir diğer araç da matbaa 
yeni fikirleri yayarak başka sanatçılara da ilham LİN Kai elle Şii icad 


verdiler, ama Kuzeyli reşşamların şanatı her Me e ag a güler 
k y 2m 3 tıpkı kitaplar gibi kolayca bulunur hale 


zaman İtalya”dakinden farklı olmuştu. gelmişlerdi ve Avrupa'da yaşayan 
* birçok insan çağdaş İtalyan tablolarının 
gravürle çoğaltılmış kopyalarını satın 
alıyordu. 


DÜNYAYI İNCELEMEK 


Rönesans'ın parlak döneminin Kuzey 
Avrupa'daki en büyük üç sanatçısı 
Almanya'dan çıkmıştı: 

Albrecht Dürer (1471-1528), 

Matthias Grünewald (yak. 1475-1528) ve 
Genç Hans Holbein (yak. 1497-1543). 

Dürer 1494 ve 1505'te iki kez İtalya'ya 
gitmişti. Orada Giovanni Bellini ile tanışmış, 


Leonardo ve Andrea Mantegna'nın 
(1431-1506) da aralarında olduğu başka 
sanatçıların da çalışmalarını incelemişti. 
Çizimde, sulu ve yağlı boya resimde, bakır 
gravürde çok yetenekli olan Dürer'in yoğun, 
canlı ve detaylı stili özellikle baskı eserlerde 
çok iyi sonuç veriyordu, bu da ününün 
yayılmasını sağlamıştı. 


Aziz Hieronymus, Albrecht Dürer, 1496 
civarı, armut ağacı üzerine yağlı boya. 
National Gallery, Londra, İngiltere. Bu küçük 
tablo Dürer'in realist stilini gözler önüne 
seriyor. 


Genç Bir Prenses (Danimarka Prensesi Dorothea?), Jan Gossaert, 
yak. 1530. meşe ağacı üzerine yağlı boya, National Gallery, 


4 esim Londra, İngiltere. Giysisi incilerle süslenmiş prenses elinde 
i rsi çember biçiminde bir gökkubbe tutuyor. Gökyüzündeki cisimlerin 
J De ° modeli olan bu çember prensesin nereden geldiğini simgeli yor. 


Hans Holbein'ın iki kişiliğin 
yer aldığı, Büyükelçiler adlı büyük 
portresinde birçok sembol gizlidir. İki adamın 
arasındaki mobilyada göze çarpan kitaplar, 
yerküreleri, müzik aletleri ve diğer nesneler nasıl 
bir eğitim aldıklarını ve çevrelerindeki dünya 
hakkında bilgi sahibi olduklarını göstermektedir. 
| S> Zemindeki tuhaf şekil, sadece bir açıdan 
gereğince ayırt edilebilen, biçimi çarpıtılmış 
bir insan kafatasıdır. Hiç kimsenin kibire 
kapılmaması gerektiğini, çünkü herkesin Büyükelçiler, Genç 


ölümlü olduğunu hatırlatmaktadır; Hane oben 1543; 
meşe ağacı üzerine 


diğer yandan, ressamın yeteneklerini yağlı boya, National 
Gallery, Londra 
İngiltere 


sergilemesinin bir örneğidir! 


DETAYLARA 
DIKKAT 


Matthias Grünewald dinsel 
eserler üreten, hayal gücü 
kuvvetli bir ressamdı. 1515'te 
tamamladığı muazzam 
Isenheim mihrabı üçlü ve ifade 
dolu bir imgelem ürünüydü. 
Meslek yaşamının devamında 
Katolikliğe karşı başkaldıran 
Martin Luther'in peşinden 
gitti (bkz. s. 38). Yaşlı Lucas 
Cranach da (1472-1553) 
Alman'dı ve oda yeni dine 
(Protestanlık) katıldı. Öncü 
bir ressam ve baskı resimci 
olarak girift detaylar üzerinde 
yoğunlaştı ve Luther'in 
birkaç portresini yaptı. Genç 
Hans Holbein da berrak, 
kesin portreleriyle hayranlık 
uyandırdı. İngiltere'de yaşadı 
ve Kral VIII. Henry için 
tablolar yaptı. 
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Stilin öne çıkması 


MANİYERİZM 


Avrupalı sanatçılar yüzlerce yıl boyunca başlıca işlerinin 
dinsel tasvirler yapmak olduğu kanısındaydılar. Sonra, 
1520'li yıllarda, din konusunda çıkan tartışmalar hepsini 

yeniden diişünmeye itti. Bazılarına göre, Maniyerizm 
akımında görülen abartılar, şekillerin bilerek bozulması 
ve gerilimler, dinsel ve siyasal bir başkaldırı çağında 
toplumda yaşanan çalkantıyı yansıtmaktadır. Bir diğer 
görüşe göre ise, Maniyerizm yetenekli ressamları ve 
heykeltıraşları, talepleri durmadan artan entelektüel 
hamileriyle zengin Avrupa saraylarına çok 
uygun bir stildi. 


* 


$ Venus ve Cupido Alegorisi, Bronzino. * 
: yak. 1545, ahşap üzerine yağlı boya, 
: National Gallery. Londra, İngiltere. x 


...................................... 


ORANLARI BOZMAK 
Bazi sanatçilar Michelangelo`nun geç dónem resim stilini kopya C ANLI HEYKELLER 


edip, sonra oranlarini bozdular. Daha ileri bir tarihte, bu sanatçilarin 


hepsi öldükten çok sonra, bu stile Maniyerizm adı verildi. Terimin Giambologna (1529-1608) İtalya'ya gidip. 
kökü, İtalyancada “stil” anlamına gelen maniera sözcüğüydü. Bu Medici ailesi için çalışan Flaman bir 

arada Kuzey Avrupa'da yaşayan birçok insan Reform fikirlerinin heykeltıraştı. Onun mermer ve bronzdan 
ve yeni Protestan kültürünün kiliselere sanat eserleri konmasına izin yaptığı canlı ve zarif heykeller dramatik 
vermediği inancindaydi. öyküleri yansıtırken, yapılışlarında 


da inanılmaz bir hüner ve gözüpeklik 
sergilenmişti. 


REFORM 


Martin Luther ve takipçileri Katolikliği (o dönemde Avrupa'daki 
başlıca din) fazla gösterişçi ve şatafatlı hale geldiği için protesto ettiler. 
Bu arada, sanata harcanan paranın, yoksullara yardım etmek için 
kullanılmasının daha yerinde olduğunu savunuyorlardı. Protestoculara 
Protestan, Kilise'de reform yapılması çağrıları nedeniyle de bu döneme 
Reform dönemi adı verildi. 


Meryem ve Çocuk, Azizlerle Birlikte, Moretto 
da Brescia, yak. 1540-5, tuval üzerine yağlı 
boya, National Gallery, Londra, İngiltere. 


...ğ.ğ.şğ.ğ... 


BAŞLICA MANİYERİSTLER 


İlk İtalyan Maniyerist ressamlardan biri olan Pontormo (1494-1557) bükülmüş 
vücut pozları, dramatik ışığı ve Bronzino'nun (1503-72) ustası olmakla ün 
yapınıştı. Bronzino teknik açıdan kusursuz, zarif portreleri ve doğal olmayan, 
parlak renkler kullandığı mitolojik sahneleriyle meşhur olmuştu. Pontormo gibi 
Rosso Fiorentino da (1494-1540) ilk Maniyeristlerden biriydi, dramatik portreler ve 
dinsel tablolar yapmıştı. Parmigianino da (1503-40) portreleriyle tanınmış, ama asıl 
daha sonra yaptığı abartılı, uzun, ince figürleriyle ün kazanmıştı. Tablolarından biri 
bugün Uzun Boyunlu Meryem adıyla bilinmektedir! İspanya'da da 
El Greco (1541-1614) tablolarındaki dinsel çağrışım duygusunu 
güçlendirmek amacıyla uzun, ince figürler ve ifade gücü yüksek 
renkler kullanmıştı. 


© Bunu biliyor muydun? 


16. yüzyılda —kadınların ya bir kocaya varmasının ya 
da manastıra kapanmasının beklendiği bir dönemde- 
bazı genç kadınlara resim sanatı ressam babaları 
tarafından öğretilmişti. Bu kadınlar için sanatlarını 
icra etmek güç olsa da bazıları başarı kazanmayı 
bildiler: Lavinia Fontana (1552-1614), Barbara Longhi 
(1552-1638) ve Tintoretto' nun kızı Marietta Robusti 
(yak. 1554-90). 


(Yukarida solda) Misir'da Yusuf, Yakup 
İle Birlikte, Pontormo, muhtemelen 
1518. ahşap üzerine yağlı boya, 
National Gallery, Londra, İngiltere. 


(Yukarıda) Uzun Boyunlu Meryem, 
detay, Parmigianino, yak. 1535, ahşap 
üzerine yağlı boya, Uffizi Galerisi, 
Floransa, İtalya. 


(Aşağıda) Üç Çocuğun Portresi, 
Marietta Robusti, 1575-90, tuval üzerine 
yağlı boya, Pinacoteça Ambrosiana, 
Milano, İtalya. Tintoretto'nun kızı olan 
Marietta'ya genellikle "Tintoretta" 
denirdi. 
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Dramatik bir akım 


BAROK 


Rönesans sanatı Eski Roma stillerini 
yeniden yaratır, ahenkli, gerçeğe benzeyen 
portreler, mitolojiden ve Kutsal Kitap'tan 
alınmış sahneler üretirken, Barok sanat çok 

daha dramatikti. 


DRAMA VE 
DINAMIZM 

Barok terimi Portekizçede şekilsiz 
inci anlamına gelen barocco 
sözcüğüinden türetilmiş, duyguların, 
dinamizmin ve dramanın bir karışımı 
olan sanat akımını nitelemek için 
daha geç bir tarihte kullanılmıştır. 
Bu yeni sanat akımı Katolik 
Kilisesi'nin imajını sağlamlaştırmak 
ve Protestanlara gücünü göstermek 
yönündeki girişimlerinin sonucuydu. 
Karşı Reform olarak adlandırılan bu 
dönemde sanatçılar Kutsal Kitap'tan 
alınmış öyküleri ellerinden gelen 

en heyecan verici biçimlerde tasvir 
ederek, inançlı insanları yeniden 
Katolik Kilisesi'ne çekmeye 
çalışmışlardı. 


BAK YUKARIDA 
NE VAR 


İlk Barok ressamlardan olan Annibale 
Carracci (1560-1609) başlangıçta 
enerjik ve natüralist (doğalcı) 
resimler yapıyordu, ama Roma'ya 
gidince daha klaşik bir yola yöneldi. 
Roma'daki Palazzo Farnese'nin geniş 
kubbesine Herakles efsanesinden 
sahneleri gösteren bir tavan freski 


yaptı. 


Azize Teresa'nın Cezbesi, Gianlorenzo 
Bernini, 1647-52. mermer, Santa Maria 
della Vittoria, Roma, İtalya. 


DUYGU VE İFADE 


Gianlorenzo Bernini (1598-1680) 
Barok dönemin hayranlık verici 
heykeltıraşlarından biriydi; soğuk, 
sert mermer onun ellerinde sıcak ve 
yumuşak bir görünüm kazanıyordu. 
Yüzlerinde dramatik, duygusal 
ifadeler göze çarpan figürlerine 

bir hareket duygusu katmayı da 
biliyordu. 


Kertenkelenin Isırdığı Çocuk 
Caravaggio, 1595-1600, 


tuval üzerine yağlı boya, 


National Gallery, Londra, 
İngiltere. Caravaggio'nun 
yarattığı güçlü ışık-karanlık 
kontrastına “chiaroscuro” 
veya "tenebrizm" 
(karanlıkçılık) adı verilir. 


İSPANYA 


Diego Velázquez (1599-1660) 


genellikle İspanyol Barok 
akımının en önemli ressamı 


olarak kabul edilir. Onun hafif 


fırça darbeleri ve çağrışımsal 
ışık vurguları kullandığı 
özgün, akıcı resim tekniği 
geleneklerden ayrılıyordu ve 
İspanya Kralı'nın takdirini 
kazanmıştı. İspanya sarayına 
dair en büyük portrelerden 
bazıları Velizquez”in eseridir. 


Kutsal Aile, Çocuk Vaftizci 
Yahya İle Birlikte, Annibale 
Carracci, yak. 1600. bakır 
üzerine yağlı boya, National 
Gallery. Londra, İngiltere. 


CHIAROSCURO 


Barok dónem sanatçilari arasinda benzerlikler 
bulunmakla birlikte, kendilerine özgü 
fikirleri de vardı. Caravaggio (1571-1610) 
resim sanatında devrim yapmıştı. Dinsel 
figürleri zarif ve güzel kişilikler şeklinde 
değil, yoksul, hatta bazen çirkin insanlar 
olarak tasvir etmiş, bu yaklaşım o dönemde 
şok yaratmıştı. Bazen tasvir edilen kişilerin 
kirli ayakları veya el tımakları açıkça 
görülebiliyordu. Duygusal gerilimle dolu, 
dramatik ve karanlık kompozisyonlarında 
ışığı sınırlı alanlara yoğunlaştırmıştı. Bu 
tekniğe “chiaroscuro” adı verilmektedir; 
terim, İtalyancada “ışık” anlamına gelen 
chiaro ve “karanlık” anlamına gelen scuro 
sözcüklerinin bileşimidir. 


© Bunu biliyor muydun? 


Caravaggio kavgada bir adamı öldürmüştü. 
Daha sonra işlediği bu cinayet unutuldu, 
ama pek çok kişi onun kutsal figürleri 
yoksul ve pejmürde kişiler olarak 
resmetmesini asla affetmedi. 


GUÇLU KADINLAR 
Kadın sanatçılar için zor bir çağda, 
Artemisia Gentileschi (1593- 

yak. 1656) güçlü bir chiaroscuro 
tekniğinin sergilendiği dramatik 
tablolar yaptı: başlıca tema olarak 

da mitolojideki ve Kutsal Kitap'taki 
güçlü kadınları seçti. 


Jael ve Sisera, Artemisia 
Gentileschi, yak. 1620, 
tuval üzerine yağlı boya, 


Güzel Sanatlar Müzesi, 
Budapeşte, Macaristan 


Simli Kahverengi Kostümü İçinde 
İspanya Kralı IV. Felipe, Diego 
Velázquez, yak. 1631-32. tuval 
üzerine yağlı boya, National 
Gallery, Londra, İngiltere. 
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Hollanda 
“ GERÇEK YAŞAM 
Altın Çağı .. Wes co s. 


ressamlar manzara resimlerine, 


Katolik ülkeler dinsel inançlarını yücelten sanat iç veya dig mili ae 


anlayışını desteklerken, Protestan ülkelerin çoğu 
dinsel sanatı yasaklamıştı. Protestan kiliselerinde, 
büyük, rengârenk mihrap panolarının yerini boş 
beyaz duvarlar almıştı. Ama Hollanda'da insanlar 
evlerinde küçük dinsel resimler bulundurmaktan 


hâlâ hoşlanıyor ve bazı Hollandalı ressamlar da © Bunu biliyor muydun? 
dinsel veya ahlaki mesajlar içeren Vermeer'in tablolarını 


ev sahneleri yapıyorlardı. yaparken özel bir mercek 
* kullandığı düşünülmektedir. 
Çizdiklerini bu mercek 
sayesinde duvara yansıtıyordu. 


yaşamdan alınmış sahnelere ve 
portrelere yöneldiler. 


YAŞAMA 
TUTULAN IŞIK 


Jan —veya Johannes— Vermeer 
(1632-75) zengin evlerin iç mekân 
tablolarında uzmanlaşmıştı. 
Konularını gündelik yaşamdan seçen 
Vermeer'in ayrıntıları çok titiz bir 
biçimde işleyen tabloları, boyayı 
pointillé (puantiye) adı verilen 
teknikle sürmesinden kaynaklanan 
ve cila izlenimi uyandıran bir ışıkla 
doludur. Jan Steen ise (yak. 1626-79) 
gündelik yaşamla ilgili (genellikle 
kötü davranışlar hakkında!) 
eğlendirici tablolar yapmış, onlara 
kıssadan hisse —veya hatalardan 
doğruyu— çıkarmayı sağlayan gizli 
manalar yüklemişti. 


Klavsen Çalan Genç Kadın, Johannes 
Vermeer, yak. 1670-2, tuval üzerine 
yağlı boya, National Gallery, Londra. 
İngiltere. 


Bir Wan-Li Vazosunda Çiçek Natürmortu, 
Yaşlı Ambrosius Bosschaert, 1609- 

10. bakır üzerine yağlı boya, National 
Gallery. Londra. İngiltere. 


İNSANLARI 
RESMETMEK 


Frans Hals (yak. 1582-1666) gevşek 


bir fırça tekniği (genellikle “resimsel” 


adı verilen bir stil) kullanmış ve 
Hollanda resim sanatına canlı bir stil 
katmış büyük bir portre ressamıydı. 


ÖLÜMÜ 
HATIRLATAN 
OBJELER 


Hollanda resim sanatındaki bazı 
natürmort düzenlemeleri, resme 
bakacak olanlara hepimizin bir gün 
öleceğini, kibir veya açgözlülüğünün 
beyhudeliğini hatırlatmak üzere 
seçilmiş objeler içerirlerdi. “Vanitas” 


NATÜRMORT 


Natürmort resimler -belli düzenlemeler içine sokulmuş sıradan objelerin 
resimleri— oldukça yeni bir fikirdi. Hollandalı ve Flaman ressamlar, bu objelerin 
kesin detaylarını tuvale taşımak konusunda inanılmayacak kadar iyiydiler ve 
çiçek tabloları, kişisel objelerin veya bahçelerin resimleri bir zenginlik çağrışımı 
da yaratıyordu. İnsanlar böyle tablolara sahip olmaktan gurur ve ressamların 
ayrıntıları yansıtmada gösterdikleri hünere de hayranlık duyuyorlardı. En 
yetenekli ressamlar arasında şu isimler sayılabilir: Çiçek tablolarıyla meşhur 
Rachel Ruysch (1664-1750); çiçekleri de içeren detaylı natürmortlarıyla bilinen 
Yaşlı Ambrosius Bosschaert (1573-1621) ve zarif kadeh, kayık tabak, çiçek ve 
meyve tabloları yapınış Jan de Heem (yak. 1606-83/4). 


Ağaçların Arasından Kıvrılarak Uzaktaki Kır Evine Giden 
Yol, Jacob van Ruisdael, yak. 1645-50, meşe ağacı üzerine 
yağlı boya. National Gallery, Londra, İngiltere. 


MANZARA 
RESİMLERİ 


Hollanda'da 17. yüzyılın en meşhur 
manzara ressamlarından biri Jacob 

van Ruisdael'di (1628/9-82). “Kuzey” 
atmosferini çağrıştırmak üzere soğuk mavi, 
yeşil ve kahverengi tonlara ağırlık veren 
ressam, realist manzara resimleri yapmıştı. 
Hollandalıların ülkelerinden duydukları 
gurura hitap eden kasaba ve kır tablolarının 
çoğunda, geri planda yeldeğirmenleri göze 
çarpmaktadır. 


tabloları adı verilen bu eserlerde bazen 
kafataslarına, kum saatlerine veya yanan 
mumlar gibi başka ölüm sembollerine, 
ya da mücevherler veya iskambil 
kâğıtları gibi nefsine yenilmeyi yansıtan 
objelere de yer verilirdi. 


Natürmort: İnsan Yaşamının Beyhudeliği 
Alegorisi, Harmen Şteenwyck, yak. 
1640, meşe ağacı üzerine yağlı boya, 
National Gallery, Londra, İngiltere. 


ÖNE ÇIKAN SANATÇI 


Rembrandt 


Avrupa'da tüm zamanların en iyi ressamlarından 
biri ve Barok dönemin en önemli Hollandalı 
sanatçısı olan Rembrandt van Rijn'in (1606-69) 
sanat alanındaki yeteneği daha çocukluğunda 
belli olmuştu. Yaşamının büyük kısmını, 
dönemin en zengin Avrupa kentlerinden biri ve 
onun resimlerini satın almaya çok hevesli zengin 
tüccarlarla dolu olan Amsterdam'da geçirmişti. 


* 


HAYAL GÜCÜ VE 
MERAK 


Rembrandt, hayal gücü ve meraki 
sayesinde, dönemin birçok sanatçısından 
çok daha geniş bir konu yelpazesini 
işlemişti. Protestan Hollanda'da yaşadığı 
için, konularını Kutsal Kitap'tan aldığı 
tabloları kiliseler için yapmıyor, bu 
temaları insan duygularını ve tepkilerini 
keşfetmek amacıyla kullanıyordu. İnsan 
tabiatına yönelik tutkusu ve kavrayışı, 
tüm bu öyküleri alışılmadık ve empati 
kuran bir bakış açısıyla tasvir etmesine 
yol açıyordu. 


Belşassar'ın Şöleni. Rembrandt, yak. 1636-8, 
tuval üzerine yağlı boya, National Gallery, 
Londra, İngiltere. 


YENİ FİKİRLER 


Hollanda Altın Çağı olarak bilinen 
bu dönem boyunca Sanatta, özellikle 
de resim sanatında yeni fikirler 
denenmişti. Rembrandt, loş bir ışık 
yaratmak için yumuşak renkler 
kullanmış ve chiaroscuro tekniği 
sayesinde dinamik kompozisyonları 
çok dramatik bir görünüm 
kazanmıştı. İz bırakan, doğrultusal 
fırça darbeleri -resmini yaptığı 
objelerin doğrultusuna uygun fırça 


izleri— kullanan ilk ressamlardan 
(Solda) 63 Yaşında Otoportre, Rembrandt, biriydi. Daha sonraları, bir palet 
1669, tuval üzerine yağlı boya, National bıçağıyla kalın boya katları sürmeye 
Gallery, Londra, İngiltere. = -— 

de başladı, böylece boyanın sürülme 
(Yukarıda) 34 Yaşında Otoportre, . . NC x 
Rembrandt, 1640. tuval üzerine yağlı izleri daha da belirgin hale geldi. 
boya, National Gallery, Londra, İngiltere. Geleneksel olarak ressamlardan fırça 

darbelerini görünmez kılmaları ve 


GÜÇLÜ PORTRELER pürüzsüz bir finisyon sağlamaları 


beklendiği için, Rembrandt'ınki 
Bir yağlı boya, çizim ve metal gravür (bir baski yöntemi) ustası olan devrimci bir stildi. Rembrandt'ın 


Rembrandt, dramatik ve canlı sahnelerinde çoğunlukla gelip geçici anları eserlerinin çoğunda görülen bu kalın 
yakalamış ve duyguları öne çıkarmıştır. En çok da bireylerin, grupların güçlü boya katına “impasto” adı verilir. 

ve hareketli portreleriyle tanınmış, bu arada kendisinin de birçok portresini 

(otoportre) yapmıştır. Başkalarının portrelerinde kişiliklerin keşfine çıkarken, 

otoportrelerinde de kendisinin farklı yaşlardaki hallerini tespit etmiştir. Zaman 

içinde portrelerindeki idrak derinleşmiştir — portrelerini yaptığı 
insanların karakterlerini kendiliğinden bir sezgiyle yakalamış 
gibidir; ayrıca son derece doğal görünen kalabalık sahneleri de 
büyük bir rahatlıkla tuvale yansıtmıştır. 


TRAJEDİ VE YOKLUK 


Kariyerinin başlarında çok başarılı olup hem üne hem de servete 
kavuşan Rembrandt”ın aile hayatı ise trajedi ve sıkıntılardan 
kurtulamadı. 1640'lı yıllarda annesi ve eşi Saskia öldüler. İçine 
kapanan Rembrandt dinsel eserlere yoğunlaştı. 
On yıl sonra Amsterdam büyük bir ekonomik krizin pençesine 
düştü ve ressam bütün parasını kaybetti. O sıralarda onun 
fırça izlerini gösteren stili de fazla tutulmamaya başladığı için, 
Rembrandt yeni siparişler bulma mücadelesine atılmak zorunda 
kaldı. 1660'lı yıllarda ise hayat arkadaşı Hendrijke ile çok sevdiği 
oğlu Titus'u da kaybetti. 

Ecce Homo, Rembrandt, 1634, tuvale 


takılı kâğıt üzerine yağlı boya, National 
Gallery, Londra, İngiltere. 
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ÖNE ÇIKAN SANATÇI 


Van Dyck 


Anthony van Dyck (1599-1641) önemli bir 
Flaman ressamdı (ismi Flamancada Antoon 
van Dijk olarak yazılır); İtalya'da çok 
başarılı olan sanatçı daha çok Kral L Charles 
döneminde İngiliz sarayında yaptığı tablolarla 
hatırlanmaktadır. Bu eserler sonraki 150 yıl 


boyunca İngiliz portre ressamlığını etkilemiştir. 


* 


EN İYİ ÖĞRENCİ 


RAHAT VE RAFİNE 


Van Dyck'in portreleri rahat ve 
rafinedir; çoğunlukla arka planda 
manzara tasvirleri yer alır. Modellerinin 
sunmak istedikleri iç duyguları ve 
karakter özelliklerini yakalamayı 
başarmış, parlak ipek ve satenden 
yumuşak kadifeye veya fırfırlı danteller 
ve uçuşan saçlara kadar kumaşları ve 
diğer dokulu malzemeleri yansıtma 
becerisi büyük hayranlık toplamıştır. 


Bir Roma Zaferi, Peter Paul 
Rubens. yak. 1630, meşe ağacı 
üzerine monte edilmiş tuval 


Zeki bir çocuk olan Van Dyck, 10 yaşında ressamlık eğitimi almaya başladı. Daha üzerine yağlı boya, National 
sonra en önemli Flaman ressam Peter Paul Rubens'in (1577-1640) büyük atölyesine Gallery, Londra, İngiltere. 
girdi ve onun baş kalfası oldu. Usta sanatçılar, kalfalarının tablolarını tamamlamaşına 


veya büyük eserlerinin bazı bölümlerini yapmalarına izin verirlerdi. Van Dyck de henüz 
delikanlıyken bu işleri yapınış ve Rubens ondan “en iyi öğrencim” diye söz etmişti. 
Rubens'ten çok etkilenen Van Dyck, hafif, uçuşkan fırça darbeleri geliştirdi, zekice 
kompozisyonlar çıkardı ve değişken renkler yarattı. Yağlı boya, sulu boya tablolar, ahşap 


ve metal baskı gravürler yaptı. 


I.Charles'in 

At Üstünde 
Portresi, 
Anthony van 
Dyck. 1637-8, 
tuval üzerine 
yağlı boya, 
National 
Gallery. Londra. 
İngiltere. 


SARAYIN BAŞ RESSAMI 


1620'de Londra'ya giden Van Dyck, Kral I. James 

için çalıştı, daha sonra 1621-1627 arasında İtalya'da 
aristokratların portrelerini yaptı. Koyu bir Katolik olan 
Van Dyek”in dinsel tabloları duygu yüklüydü, ama 
İngiltere ve İtalya”da kazandığı başarının ardından portre 
ressamlığına yoğunlaştı. Beş yıl Hollanda'da çalıştıktan 
sonra, Kral I. Charles ve Kraliçe Henrietta-Maria, Kral'ın 
baş ressamı olması teklifiyle onu yeniden İngiltere'ye 
davet ettiler. Ona ev, atölye, para ve şövalyelik unvanı 
verdiler. Kral I. 
Charles ve aile 
üyelerini konu alan 
yüceltici ve etkileyici 
portreleri hem 
İngiltere'de hem de 
diğer ülkelerde başka 
ressamlara da ilham 
kaynağı oldu. 


Balbi Çocukları 
(tablo 18. yüzyılda 
yaşamış koleksiyoncu 
Costantino Balbi'ye 
ait olduğu için bu isim 
verilmiştir), Anthony 
van Dyck, yak. 
1625-7, tuval üzerine 
yağlı boya, National 
Gallery, Londra, 
İngiltere. 


Lord John Stuart ve Erkek Kardeşi, 
Anthony van Dyck. yak. 1638, tuval 
üzerine yağlı boya, National Gallery. 
Londra, İngiltere. 


KRAL L CHARLES 


Kral I. Charles, Britanya Krallığı”ndaki gelmiş geçmiş en 
tutkulu sanat koleksiyoncusuydu ve sanatın onu büyük ve 
güçlü bir kral mertebesine yük şelteceğine inanırdı. Kız 
kardeşi Bohemya Kraliçesi Elizabeth'in 1632'de Van 
Dyck tarafından yapılmış portresini gördükten sonra, 
sanatçıyı derhal Londra'ya çağırttı ve ona eserleri için çok 
cömert ödemeler yaptı. İngiltere'de anında meşhur olan 
Van Dyck kraliyet ailesi üyelerinin birçok portresini yaptı. 
Bunlardan bazıları hediye olarak yollanmak, bazıları ise 
sarayları süslemek üzere sipariş edilmişti. Toplamda, 
Kral'ın kırk, Kraliçe'nin de otuz kadar portresini yapan 
sanatçı, ayrıca çocuklarının ve saray maiyetindeki bazı 
önemli kişilerin de portrelerine imza attı. 
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Fransız ihtişamı 


17. yüzyılda Fransa 21 milyonluk nüfusuyla 
giderek güçlenen bir ülkeydi. Aynı dönemde 
İspanya'nın nüfusu 7, İngiltere'nin ise 
5,5 milyondu. Fransız sarayı önce 
XIII. Louis, ardından da “Güneş Kral” diye 
bilinen XIV. Louis dönemlerinde güçlü ve 
şatafatlı bir görünüm almıştı. 


ŞATAFAT VE 
İHTİŞAM 

Barok sanatı ve mimarlığı Roma'dan 
çıkmış olmakla birlikte, diğer 
Avrupa ülkelerinde bu fikirler farklı 
biçimlerde yorumlandı. Özellikle de 
Fransa'da XIV. Louiş'nin sarayında 
Barok sanatı ve mimarlığı, güç ve 
kudreti çağrıştıracak şekilde şatafatlı 
ve ihtişamlı bir hal aldı. 


Muşa'nın Bulunuşu, Nicolas Poussin, 
1651. tuval üzerine yağlı boya, 
National Gallery, Londra. İngiltere. 


TARİHSEL 
TABLOLAR 


Nicolas Poussin (1594-1665) ve 
Claude Lorrain (1600-82) Fransa'nın 
en büyük iki Barok ressamiydi 

ve meslek yaşamlarının çoğunu 
Roma'da geçirmişlerdi. Poussin, 
Kral için çalışmak üzere Fransa'ya 
döndüğü kısa bir dönem dışında, 
Roma'da çalışmış, konularını 


| edebiyat ve Kutsal Kitap'tan aldığı 
© tablolarında Tiziano, Raffaello 


ve Antik Roma sanatından etkiler 
taşıyan ahenkli. net kompozisyonlar 
yaratmıştı. Claude ise dönemin önde 
gelen manzara ressamlarından biri 
olmuş, çok titiz bir perspektifin 

ve muhteşem bir atmosfer ışığının 
egemen olduğu idealize edilmiş 
sahnelere imza atınıştı. 


Azize Ursula'nın Limanda Gemiye 
Binişi, Claude Lorrain, 1641, tuval 
üzerine yağlı boya, National Gallery, 
Londra, İngiltere. 


Fransa Krali XIV. Louis, Gece adli balede 
Güneş Kral kostümüyle, Fransız Okulu, 1653, 
Bibliotheque Nationale, Paris, Fransa 


GÜNEŞ KRAL 


XIV. Louis (saltanat dönemi: 1661-1715) 
sarayının ihtişam ve kudretini yüceltmek 
amacıyla gerek sanatı gerekse mimarlığı 
kullanış biçimleri nedeniyle “Güneş Kral” 
diye tanındı. Fransa kralları mutlak iktidar 
sahibiydi ve bu iktidarlarını dengeleyecek 
bir parlamento yoktu; ayrıca kraliyet 
iktidarının “tanrısal bir hak” olduğuna —yani 
kralların Tanrı tarafından seçildiklerine— 
inanılırdı. Louis her şeyin kendi çevresinde 
döndüğünü -güneş gibil— düşünüyordu. 


VERSAILLES 


1682'de XIV. Louis'in görkemli yeni 
sarayı Versailles, kralın resmi konutu 
oldu. Gücünün ve başarılarının 
sembolü olarak, saray Louis'nin 
ihtişamını sergilemeliydi. Bu nedenle 
sarayı şatafatlı bir şekilde süslemeleri 
için birçok mimar, heykeltıraş ve 
ressam çalıştırdı. Barok stil böyle 

bir görkem arayışı için mükemmel 
çareydi. 


DRAMATİK EFEKTLER 


İçlerinde Valentin de Boulogne (1591-1632) ve Georges de la Tour'un 
da (1593-1652) olduğu bazı Fransız sanatçılar Caravaggio'dan 
etkilenmişlerdi. Her iki ressam da dramatik chiaroscuro efektleri 
kullanmışlardı. Philippe de Champaigne ise (1602-74) XIII. Louis'nin 
başlıca portre ressamı oldu. 


Kardinal de Richelieu, Philippe de 
Champaigne. 1633-40, tuval üzerine yağlı 
boya, National Gallery, Londra, İngiltere. 


AKADEMİ 

1648'de XIV. Louis. Fransız Resim ve Heykel Akademisi'ni 

kurdu. Kendi sanatçılarını yetiştiren Akademi her yıl bir sergi açar 
(bu sergiye “Salon” denirdi) ve Fransa'da “resmi” sanatın yönünü 
belirlerdi. Fransız sanatıyla ilgili her şeyi denetim altına alan 
Akademi kurulduktan sonra, sanatçılar ancak eserleri yıllık "Salon"da 
sergilenmek üzere seçilirse başarı kazanabiliyorlardı. 
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Havada ask var 


ROKOKO 


Barok sanat ve mimarlığın içerdiği drama PARLAK VE WITTY 
bir tepki olarak, 18. yüzyılda Rokoko 


akımı doğdu. Bu şakacı, neşeli stil ilk kez 
iç mekân tasarımlarında ortaya çıktı ve 


Önde gelen Rokoko ressamları 
arasında Giovanni Battista Tiepolo 
(1696-1770), Jean-Antoine Watteau 


sanatçıların hayranlığını kazanınca çok (1684-1721), François Boucher 
geçmeden güzel sanatlarda da kullanılmaya (1703-70), Jean-Honoré Fragonard 
başlandı. (1732-1806) ve Jean-Baptiste-Siméon 


Chardin (1699-1779) şayılabilir. 
Onların parlak, esprili ve bazen 
de muzip tabloları Barok dönemin 


FETES GALANTES dramatik, ciddi ve büyük eserleriyle 


çelişiyordu. 


* 


Rokoko dönemi tablolarında genellikle kırlık bir yerde, içkili bir muhitte 
eğlenen şık giyimli insanlar göze çarpar. Bu hafif, neşeli sahnelere 


féte galante (flört şenliği) adı verildi. Bu tabloları, 1717'de Fransız © Bunu biliyor 
Akademisi'ne kabul edilmek için başvuru yapan Watteau tanıtmıştı. O 9 
dönemde Watteau'nun tablolarını kapsayabilecek bir sınıflandırma yoktu, muydun с 


ama Akademi görevlileri ressamin çalışmasını beğenmişlerdi, bu nedenle ERR 
ue Wc : я Bu akıma Rokoko adı verilmişti. 
reddetmek yerine onun için yeni bir kategori yarattılar: féte galante. Bunlar Bi adim kokeni konusundaki 
sıradan dış mekân dekorları değildi, büyülü veya mistik bir görünümleri tartışma hâlâ sürm ив dir 


vardi. Cenneti andiran bir çevre düzeni içine yerlestirilen insanlar doša ile Muhtemelen su veya deniz 


ahenk içindeydiler. kenarındaki çakıllı arazi ya 
da kayalık ve çakıllar, deniz 
kabuklarıyla yapılan süslemeler 
anlamlarına gelen Fransızca 
“rocaille” sözcüğünden 
türetilmiştir. Söz konusu 
kayalıkların düzensiz şekilleri 
ve üstlerindeki deniz kabukları 
Rokoko dekorasyon ve sanatında 
da yer bulmuş, böylece bu 
sözcükle Rokoko stili arasında 
bağlantı kurulmuştur. 


Aşk Şarkısı. Jean-Antoine Watteau, 1715- 
8, tuval üzerine yağlı boya, National 
Gallery, Londra, İngiltere. Watteau'nun 
"féte galante” tablolarından biri. 


Psykhe. Aşk Tanrisi'udan Aldığı 
Hediyeleri Kız Kardeşlerine Gösteriyor, 
Jean-Honoré Fragonard, 1753, tuval 
üzerine yağlı boya, National Gallery, 
Londra, İngiltere. 


XV. LOUIS 

Rokoko akımı Fransa”da XIV. 
Louis”nin 1715”te ölmesinden sonra 
başladı. Güneş Kral”ın veliahu, 
torununun o sırada beş yaşında 

olan oğluydu. İlk başlarda XIV. 
Louis”nin yeğeni olan Orléans Dükü 
II. Philippe kral naibi olarak ülkeyi 
yönetti, ama 1723”ten itibaren 

XV. Louis dizginleri eline geçirdi. 
Onun saltanatı sırasında Fransa 
sarayı çok gösterişçi ve 
şatafatlı bir hal almış, 
Rokoko stilleri gelişmişti. 
Kralın gözdesi Madam 

de Pompadour tarafından 
mimarlıkta, dekorasyonda 
ve güzel sanatlarda teşvik 
edilen Rokoko, 1750 
civarına kadar bir moda 
olarak devam etti. 


Madam de Pompadour 

Ger gefinin Başında, François 
Hubert Drouais. 1763-4, tuval 
üzerine yağlı boya, National 
Gallery. Londra. İngiltere. 


KİŞİSEL ZEVKLER 


İnsanların eğlenmelerini gösteren “fete galante” sahneleri bu kaygısız ve 
sevimli stile çok uygundu. Rokoko akımının diğer gözde temaları arasında 
mitolojik öyküler ve portreler de vardı. İngiltere'de “Fransız zevki” diye 
nitelenen bu stili benimseyen İngiliz ressamlar manzara resimleri, portreler 
veya toplumla alay eden esprili resimler yapmışlardı. 


Modaya Uygun Evlilik: Evlilik Anlaşması, William Hogarth, yak. 1743, 
tuval üzerine yağlı boya, National Gallery, Londra, İngiltere. Ust sınıflarla 
alay eden bu tablo, yoksul bir dükün oğluyla zengin bir tüccarın kızı 


arasında yapılan evlilik sözleşmesini gösteriyor 


MADAM DE 
POMPADOUR 


Madam de Pompadour bu portreşinde 
muhteşem mobilyaları, kitapları, müzik 
aletleri ve oyuncu küçük köpeğinin 
ortasında, kibar, modaya uygun giyinen ve 
nakış işleyen bir hanımefendi olarak poz 
vermişti. Ama elbisesinin bu yumuşak, 
zarif stili ve yüzündeki o tatlı ifade sizi 
yanıltmasın! Çok güçlü bir kadındı ve 
çeşitli şahsiyetlerle sık sık bir araya 

gelir, onların Kral'ın huzuruna kabul 


edilmelerini sağlardı. 
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Yüzen kent 


Venedik'te Bir Gergedanin 
Sergilenmesi, Pietro Longhi, 


VENEDİK VE RESSAM LARI yak. 1751, tuval üzerine yağlı 


boya, National Gallery, Londra, 
İngiltere. v 


17. ve 18. yüzyillarda Venedik turistlerin 
gözde uğraklarından biri haline geldi. Genç 
ve zengin centilmenlerle yeni evli çiftlerin beş 
yıl sürebilen Avrupa turuna çıkmaları ve bu 
“yüzen kent”i de ziyaret etmeleri âdettendi. 
1780'lere gelindiğinde, Venedik'i her yıl 
40.000 turist ziyaret ediyordu. 


* 


BÜYÜK TUR (GRAND TOUR) 


17. yüzyılın başından itibaren İngiltere, Almanya ve İskandinavya'dan genç 
aristokratların tarih, edebiyat, sanat, mimarlık bilgilerini ve kültürlerini 
geliştirmek üzere Paris, Venedik, Floransa ve Roma'yı ziyaret etmesi bir 
moda haline gelmişti. Genellikle özel öğretmenleri ve rehberleriyle birlikte 
seyahat ediyorlardı ve bu geziye Grand Tour (Büyük Tur) adı verilmişti. 
Her turun sonunda yolcular yaşadıkları deneyimleri hatırlamak amacıyla 
çeşitli sanat eserlerini ve tabloları yanlarında evlerine götürüyorlardı. 


KARNAVAL 


Karnaval, Venedik'teki en büyük 


Venedik: Büyük Kanal ve San Simeone Piccolo, kutlama ve eğlencelerden biridir. 
Canaletto, yak. 1740, tuval üzerine yağlı boya, National 

Gallery, Londra, İngiltere. Canaletto'nun kusursuz 12. yüzyılda başlayan bu geleneğin 
perspektifi, suya yansıyan ışığı ve Venedik'in önemli amacı, Büyük Perhiz' in kısıtlamaları 


yapıları; bunların hepsi turistlere hitap ediyordu. 


başlamadan önce insanların doyasıya 
yiyip içmesi ve eğlenmesidir. 

16. yüzyıla gelindiğinde, süslü 
elbiseler giyip masklar takmak 

da gelenekselleşti. Pietro Longhi 
(1701/2-85) Venedik civarından 
gündelik sahnelerin tablolarını 
yapmıştı. 1751'de yaptığı Venedik'te 
Bir Gergedanın Sergilenmesi adlı 
tablosunda, 18. yüzyıl ortasında 
Avrupa'da on yıl boyunca ülke ülke 
dolaştırılan Clara adlı gergedan 
görülüyor. Avrupa'da görülen ender 
gergedanlardan biri olan Clara tam 
bir yıldız olmuştu! 


Canaletto ve 

Guardi'nin Venedik 
tabloları kentin bazı 
yönlerini öne çıkararak, 
orayı ziyaret edenlere mutlu 
anılarını çağrıştırı yorlardı. 

Sen de tatilde gittiğin 

bir yerin resmini çiz — 
senin için önemli olan 
hangi özelliklerini öne 
çıkaracaksın? 


| 


| 


Venedik: Piazza San Marco. Francesco 
Guardi, yak. 1760, tuval üzerine yağlı boya, 
National Gallery, Londra, İngiltere. 


BENZERSİZ IŞIK 


Grand Tour'un Venedik uğrağında yolcular, Bellini, 
Giorgione, Tiziano ve Veronese'nin Rönesans döneminde 
yapılmış tablolarını hayranlıkla seyrederlerdi. Mimari 
eserlere, muhite ve atmosfere kendilerini kaptırır, 
karnaval mevsiminde eğlenip, gondollarla dolaşır, büyük 
saraylarda konaklarlardı. Yanlarında götürdükleri gözde 
hatıralar arasında kentin tabloları, özellikle de Canaletto 
(1697-1768) ve Francesco Guardi'nin (1712-93) eserleri 
baş köşeyi işgal ederdi. Bu tablolarda kentin detaylı 
görünümlerinin yanı sıra Venedik'in benzersiz ışığı, 
kanalları ve genel atmosferi de tasvir edilmişti. 


Bakire ve Çocuk Bir Grup Azizin Karşısında, Giovanni 
Battisto Tiepolo, yak. 1735, tuval üzerine yağlı boya, 
National Gallery, Londra, İngiltere. 


TIEPOLO 


Giovanni Battista Tiepolo da Venedikliydi ve Veronese'den 
etkilenmişti. Rokoko döneminin en büyük İtalyan ressamı 
olarak kabul edilen Tiepolo'nun neşeli tablolarında, ışıltılı 
renkler, zengin kumaşlar ve büklümlü çizgiler ile birçok insan 
farklı bakış açılarından tasvir edilmiştir. 
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Neoklasizm BASKALDIRI 


18. yüzyıl sonunda Fransa ve Amerika'da 


1789'da Fransızlar krallarını ve sadece 
zengin doğdukları için güç sahibi 
olan tüm aristokratlarını devirdiler. 


devrimler yaşandı; insanlar herkesin daha eşit Amerika'da da 1765-1783 yılları 
koşullara sahip olması gerektiğine inanarak arasında yerleşimciler, başlarındaki 
baş kaldırdılar. Aynı zamanda, teknoloji, Ingiliz yöneticilerle savaştılar ve 


bilim ve sanatlarda yeni icatlar ve yeni fikirler 
gelişti. Bütün bunlar Avrupa ve Amerika'da 


sonunda bağımsızlıklarını ilan ettiler. 
Bu başkaldırılar tüm dünyadaki 
insanları etkiledi ve hem servet 


yaşayan insanların yaşam tarzlarını büyük hem de eşitlik hakkında düşünmeye 


ölçüde değiştirdi. 


* 


AYDINLANMA 


Bu yeni gelişmelerin bir parçası olarak. insanların eğitimi de gelişti. 


başlamalarını sağladı. Birçok kişi 
eski geleneklere meydan okumaya 
ve herkes için daha iyi koşullar 
talep etmeye başladı. Neoklasik 
akımı benimseyen sanatçılar da yeni 
buluşları, gelişmeleri ve fikirleri 
yansıtmak üzere, tarihten, mitolojiden 
/ veya heyecan verici olaylardan 
Whistlejacket, George , Р 
Stubbs, уак. 1762, aldıkları dramatik sahnelerin 


tuval üzerine yağlı tablolarını yapmaya koyuldular. 
boya, National Gallery, 
Londra, İngiltere. 
Whistlejacket meşhur 
bir yarış atıydı ve bu 
tabloyu atın sahibi 
sipariş etmişti. 


Birçok bilim adamı ve filozof, tıpkı Rönesans döneminde olduğu gibi, yeni Jacobus Blauw''un Portresi, 


yollar üzerinde düşünmeye başladılar. Dönemin önde gelen entelektüelleri 


Jacques-Louis David, 1795, tuval 
üzerine yağlı boya, National 


arasında, Sir Isaac Newton (1643-1727), Montesquieu (1689-1755). Voltaire Gallery. Londra, İngiltere. 
(1694-1778), Denis Diderot (1713-84) ve Jean-Jacgues Rousseau (1712-78) Hola "Pide E palue 5, 

Cumhuriyeti'nden yargıç. siyasetçi 
sayılabilir. Bilim adamları da hayvanları yakından incelemeye başladılar; ve diplomat Blauw, Hollanda'da 
ömeğin George Stubbs (1724-1806) 1766'da Atın Anatomisi adlı bir kitap Estayisseimluiyatinin 


kurulmasına yardım etmişti. David 


yayınladı. Bu zeki ve yaratıcı düşünürler Evren'in gizemlerini çözmek onun güçlü görünen bir portresini 


istiyorlardı. Döneme Aydınlanma Çağı adı verildi. 


yaptı. 


, Resim 
J RES rsi 


Neoklasik bir resim yap! 
Tanıdığın birini bir objenin 
yanında veya elinde bir obje 
tutarken göster. Konturları dikkatli 
bir şekilde çiz ve resmin, Neoklasik 
bir sanat eseri gibi 3D (üç boyutlu) 
gözükmesi için, farklı tonlarla 


A ^ gölgelendir. 


M — 


Hava Pompası İçindeki Kuş Üzerinde 
Deney, Derby'li Joseph Wright, 1768. 
tuval üzerine yağlı boya. National 
Gallery, Londra, İngiltere. Tablonun 
konu aldığı olay, güçlü bir chiaroscuro 
kullanımıyla öne çıkarılmış. 


DÜNYAYI İNCELEMEK 


Dünyayı araştırmakla ilgili yeni fikirler, yeni bilimsel 
icatların büyüsüne kapılmış Derby'li Joseph Wright'ın 
tablolarına yansımıştır. Onun Hava Tulumbası 

İçindeki Kuş Üzerinde Deney adlı tablosunda, masanın 
etrafında toplanmış ve vakum (hava boşluğu) yaratmak 
konusundaki farklı fikirleri ispatlayıp, karşısındakileri 
dünyanın nasıl işlediği hakkında düşünmeye teşvik eden 
gezgin bir bilim adamını izleyen bir aile görülmektedir. 


Uç Güzel (Kharites), Antonio Canova, 1814-17, 
mermer, Victoria and Albert Museum, Londra, 
İngiltere. 


KAZILAR 


1700”lü yılların ortalarında Güney İtalya'da iki keşif 
yapıldı ve toprağın altından iki Eski Roma kenti çıkarıldı. 
MS 79 yılında büyük bir yanardağ püskürmesi sonucunda 
Herculaneum ve Pompeii kentlerinin üstü lavlarla 
kaplanmıştı. Herkes ölmüş, fakat tüm binalar ve şanat 
hazineleri üzerlerine yığılan küller sayesinde sapasağlam 
kalınıştı! 18. yüzyılda bu kentler bulununca, Antik 
Romalıların yaşamı hakkında birçok yeni bilgiye erişildi. 
Bu buluşlar, klasik Roma ve Yunan stillerinin peşinden 
giden yeni bir sanat akımının da ilham kaynağı oldu. 
Daha sonraları bu akıma Neoklaşizm (yeni klasikçilik) 
adı verildi. Neoklasik akımın en iyi sanatçıları arasında, 
Jacques-Louis David (1748-1825). Jean-Auguste- 
Dominique Ingres (1780-1867) ve heykeltıraş Antonio 
Canova (1757-1822) sayılabilir. 


55 


eo ee ar Doha Isabel de Porcel, Francisco de 
V Goya, 1805'ten ónce, National Gallery, 
Buy u Londra, Ingiltere 
ROMANTIKLER 


Aydınlanma’nın yanı sıra Amerika ve Fransa’da 
yaşanan devrimler, özellikle de büyük ideallerin 
gerçekliklerle tam bağdaşmadığı yer ve 
zamanlarda, güçlü duyguların doğmasına yol 
açtılar. Bazı sanatçılar ve yazarlar, Neoklasik 
sanatla hemen hemen aynı dönemde, bunu 
edebiyat, resim ve heykelde ifade etmeye 
başladılar. 


* 


GÖZ ALICI RENKLER 
Bu yeni, duygusal sanat stiline Romantizm adı verildi. Sanatçılar DRAM VE TUTKU 


duyguları, dramları ve doğanın gücünü ifade etmek istiyorlardı. 
Neoklasik sanatçılar kesin, berrak çizgiler çizmeye ve soğuk tonal 
kontraştlar kullanmaya özen gösterirken, Romantik sanatçılar 
kendilerini parlak. göz alıcı renkler, tuvali süpüren fırça darbeleri ve 
dramatik ışık kullanımıyla ifade ettiler. 


Savaşlar derin tutkuları 
körüklüyordu. İspanya Kralı'nın 
saray ressamlarından olan Francisco 
de Goya (1746-1816) portrelerin 
yanı sıra, dinsel ve tarihsel tablolar 
yapıyordu. Ülkesi yeni Fransız 
İmparatoru I. Napoléon tarafından 
istila edilince, büyük bir ifade 
gücüne ve yoğun renk kullanımına 
sahip tablolarıyla savaş dehşetini 
protesto etti. Romantik ressamların 
en meşhurlarından olan Eugéne 
Delacroix (1798-1863) ve Théodore 
Géricault (1791-1824) çarpıcı, 
dramatik, eylem dolu tablolar 
yarattilar; eserlerini górenlerde 
güçlü duygular uyandirmak 
amacıyla tutkuları öne çıkardılar, 
renk kullanımını da bu amaca göre 
ayarladılar. 


Leydi Jane Grey'in İdamı, Paul Delaroche, 
1833. tuval üzerine yağlı boya, National 
Gallery, Londra, İngiltere. 


Bir gökyüzü tablosu yap! 
Bir süngerle kâğıt veya 
@& karton üzerine mavi boya sür. 
Gökyüzünde ne kadar farklı tonlar 
bulunduğuna dikkat et; dümdüz, 
tek bir renk söz konusu değil. Boya 

kuruduktan sonra, temiz bir sünger 

kullanarak bulutları yap — üst tarafları 


için beyaz, alt tarafları için ise Ovidius İskitlerin Arasında, Eugene 
krem. eri veya leylak Delacroix, 1859, tuval üzerine yağlı boya, 
«EU. vey 7 National Gallery, Londra, İngiltere. 
renklerini kullan. 


ATMOSFER RESİMLERİ 


Caspar David Friedrich (1774-1840) dönemin büyük 
manzara resşamlarındandı; onun atmosfer tabloları Tanrı'nın 
büyüklüğünü yansıtan mistik bir duygu yüklüydü. 


DOĞANIN GÜCÜ 


Bazı Romantik ressamlar doğanın insanların mizacını 
etkileyebileceği -ve etkilemesi gerektiği— inancındaydılar. 
Doğa görüntülerinin sakin ve muhteşem veya büyüleyici ve Kış Manzarası, Caspar David Friedrich, muhtemelen 
A : Е VEN Um SER " 1811, tuval üzerine yağlı boya, National Gallery, 
kudretli olabileceğini düşünüyor, bunu da resim sanatında Londra, İngiltere. 

yansıtmayı amaçlıyorlardı. Bu 

ressamlardan bazıları sadece 
atölyede çalışmak yerine. yağlı 
boya eskizlerini dış mekânlarda 
yapmaya başladılar. O dönemde 
boyaları taşımak epey zor olduğu 
için, bu pek kolay bir uğraş 
sayılmazdı. John Constable 
(1775-1837) saatler boyunca 
dışarıda çalışarak yakaladığı 
doğa görüntülerinin yağlı 

boya eskizlerini yapar, sonra 
bunların üzerinde atöl yesinde 
yeniden çalışırdı. Ağaçları, suyu 
ve bulutları nasıl gördüğünü 
aktarmak için fırçasındaki boyayı 
bazen uzunlamasına sürerek, 
bazen de benekler yaparak 
kullanır ve hava koşullarıyla 
atmosferi yansıtan bir duygu 
yaratırdı. 


Saman Arabası, John Constable, 


1821, tuval üzerine yağlı boya, 
National Gallery, Londra, İngiltere. 
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ÖNE ÇIKAN SANATÇI 


Turner 


Romantik dönem boyunca Sanayi Devrimi 
insanların yaşam tarzlarını değiştirdi. Makine 
kullanımı sayesinde fabrikalar birçok malı çok 
sayıda ve ucuz bir şekilde üretirken, giderek 
büyüyüp kalabalıklaşan kentler ve kasabalar 
arasında da tren seferleri başladı. 


* 


Calais Mendireği, J. M. W. Turner, 1803, tuval üzerine yağlı boya, 
National Gallery, Londra, İngiltere. Fırtına bulutları ve azgın deniz 
Turner'in gerçekten yaşanmış bir olaydan yola çıkarak resmettiği 
sahneye hükmediyor. 


IŞIK VE HAVA 
DURUMU ` 
EFEKTLERİ 


Joseph Mallord William Tumer 
(1775-1851) doğadan büyülenen, ama 
aynı zamanda da yeni makineleri ve 
onların dünyayı nasıl değiştirdiğini 
hayranlıkla izleyen bir sanatçıydı. 
Yüzlerce çarpıcı tablo üreten Tumer, 
Romantik akım içinde yer alan en 
meşhur İngiliz manzara ressamıydı. 
İlk başlarda stili Claude Lorrain gibi 
geçmiş ustaların etkisindeydi, ama 
sonra yarattığı ışık, atmosfer ve hava 
durumu efektleriyle dolu, çığır açıcı 
tablolar onun izinden giden birçok 
ressama ilham kaynağı oldu. 


Savaşçı Temeraire, J. M. W. Turner, 
1839, tuval üzerine yağlı boya, National 
Gallery, Londra, İngiltere. Turner, 

canlı fırça darbeleri ve parlak, göz alıcı 
renklerle bir atmosfer sahnesi yaratmış. 


COŞKU VERİCİ 
GÖRÜNTÜLER 


Turner'in insanı coşturan dağ, deniz, 
bina ve gemi görüntüleri kendi 
dönemi için devrim niteliğindeydi. 
Ama her sahnenin genel atmosferini ————— 


yakalamak uğruna detayları bir İFADELİ FIRÇA DARBELERİ 


kenara bırakması, kaliteli sanatın 
detaylarda titiz olması ve gerçeğe 
benzemesi gerektiğini düşünen bazı 
çağdaşlarını kızdırmıştı. Geri dönüp 
sayfa 6'ya bak ve bu kişilerden biri 
tarafından bir tablosu eleştirilen 


Britanya Adaları'nı tutkuyla dolaşıp tuvale aktaran Tumer, soluk kesici sahneler 
yakalamak ve yeni fikirler toplamak amacıyla sık sık yurt dışı yolculuklarına da 
çıkmıştı. Gördüklerinin heyecan verici illüzyonlarını yakalamaya uğraşırken, 
resim Stili giderek daha serbest ve enerjik bir hal aldı. 1830'dan sonra, istediği 
efektleri elde etmek için boyayı hiç alışılmadık yöntemlerle, fırça, çaput veya 
palet bıçağı kullanarak, kâh kalın kâh ince katlar halinde sürmeye başladı. 
İfadeli fırça izleri taşıyan beklenmedik renkleri sürmeden önce, genellikle 
çektiği beyaz boya katıyla tuvallerini ışıklandırıyordu. 


Turner'in ne dediğini hatırla! 


VAHŞİ DOĞA 

Turner yağlı ve sulu boya çalışmalarının 

yanı sıra çok iyi satan gravürler de yapınış, 
böylece sanatı daha geniş bir kitleye 
ulaşmıştı. Yeni yaklaşımı, parlak renkleri ve 
ışığı sanki tuvalin üstünde çözünüyormuş 
gibi gösteren yöntemi ona ün kazandırdı. 
Dramatik tablolarının çoğunda kara veya 
deniz öne çıkar, ama bunlar aslında doğanın 
gün batımlarında veya fırtınalarda görülen 
gücünü, güzelliğini ve vahşiliğini sergileme 
yollarıdır. Bazı resimlerinde doğanın gücüne 
ve öngörülemezliğine karşı mücadele etmeye 
çalışan insanları da görürüz; bazı tablolarında 
da karşımıza eski manzaraların buharlı gemiler 


—a 


Yağmur, Buhar ve Hız — Büyük Ban ve trenler gibi insan icatlarıyla dönüştürülmesi çıkar. Tumer en 
Demir Yolu, J. M. W. Turner, 1844, 2 : е y r ) =: 
taval Üzerine valli bala, tation) çok ışık efektlerine yoğunlaşmış ve onun çalışmaları sonraki 
Gallery, Londra, İngiltere. birçok sanat akımının temellerini atınıştır. 
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Manzara 
ve Realizm . 


Fabrikalar ve demir yolları kırsal alanı 
değiştirirken, yoksulların yaşamlarında 
bir ilerleme sağlanmamıştı; o zaman 


1800'lerin ortalarına gelindiğinde, Batı dünyası 
yüzyılın başında olduğundan da daha hızlı 


değişmeye başladı. Çünkü yeni icatlar ve E hek mi oları 
makineler gündeme gelmişti. onun resmini yapmaya, eğlenceli 
öyküler veya çarpıcı kompozisyonlar 
* kullanmadan, dolaysız bir şekilde 


gerçek dünyayı aktarmaya başladılar. 
Bu sanatçıların amacı, toplumun gerçek 
yaşam hakkında, özellikle de yoksullar 


SIRAD AN DÜNY A hakkında düşünmesini sağlamaktı. 


Realizm (gerçekçilik) olarak bilinen sanat akımı 1840'larda başlayıp otuz 

yıldan uzun sürdü. Sıradan dünyayı Neoklasizm ve Romantizm'e zıt bir 

yaklaşımla gösteren Realist sanatçılar, hanedan üyelerini veya zengin ve güçlü Don Kişot ve Sanço Panza. Honoré- 
kişileri resmetmekle il gilenmiyorlardı. Onların tablolarındaki insanlar zengin, Victorini Daymiçe, yak: 1855; raya] 


F: PT x pi d Р üzerine yağlı boya. National Gallery. 
güzel veya modaya uygun giyinen kişiler değildi ve manzara resimlerinde ne Londra, İngiltere 


sembolizm ne de çarpıcı efektler söz konusuydu. 


SIKILABİLİR BOYALAR 


1840'lardan önce ressamların dış mekânlarda çalışmaları 


zordu. İlk hazır boyalar domuz mesanesi içine konarak 
satılmaya başlandı. Bu boyalar torbaları delinerek 
kullanılıyor, sonra delik bir mıh ile kapatılıyordu. 
1841'de Amerikalı portre ressamı John Goffe Rand 
(1801-73) sıkılabilir metal tüpleri icat etti. Artık 
ressamlar istedikleri yerde çalışabileceklerdi. 


Buğday Ayıklayıcı, Jean-François 
Millet, yak. 1847-8, tuval üzerine 
yağlı boya. National Gallery. 
Londra, İngiltere. 


FOTOGRAF 


1839`da fotoğraf icat edildi. Bu buluşun ressamlar üzerinde 
muazzam bir etkisi oldu. İnsanlar fotoğraf çekebildikleri için 
(gerçi başlangıçta sadece siyah-beyaz fotoğraf çekilebiliyordu 
ve çekilen fotoğrafların banyo edilmesi zor bir işlemdi) birçok 
sanatçı artık kimsenin tablo istemeyeceğini düşündü. Bazı 
ressamlar ise çeşitli kompozisyonlar tasarlamak ve yaşamın 
bire bir kopyası olan, inandırıcı sahneler yaratmak konusunda, 
fotoğrafın kendilerine yardımcı olabileceği kanısındaydılar. 


BARBIZON OKULU 


Yeni taşınabilir boyalar sayesinde ressamlar artık 
atölyelerinin uzağında da çalışabiliyorlardı. 1840'ların 
ortasında bir grup Fransız sanatçı Fontainebleau Ormanı'nda 
resim yapmaya başladı. Doğrudan gözleme dayanarak, 
sadece karşılarındaki görüntüleri tuvale aktarıyorlardı. 
Oturdukları köyün adından hareketle, kendilerine Barbizon 
Okulu adını vermişlerdi. 


At Pazarı, Rosa Bonheur ve Nathalie 
Micas, 1855, tuval üzerine yağlı boya, 
National Gallery, Londra, İngiltere 


© Bunu biliyor muydun? 


Rosa Bonheur (1822-99) kadın ressamlar 
hakkındaki önyargıları aşmış ve meşhur 
Realist ressamlar arasına adını yazdırmıştı. 
Özellikle canlı, ışık dolu hayvan ve kırsal 
alan tablolarıyla tanınmıştı. 


KÖYLÜ TABLOLARI 


Başlıca Realist ressamlardan biri kara ve deniz 
manzaralarının yanı sıra çalışan yoksul insanların tablolarını 
yapan Gustave Courbet'ydi (1819-77). Palet bıçağı 
kullanarak tuvallerinde küçük boya izleri oluşturuyordu. 
Jean-François Millet de (1814-75) yoksulluğun yol açtığı 
sıkıntıları anlamış ve yorgun ama vakur, çalışan köylü 
tabloları yapmıştı. Beklenmedik parlak renkler kullanarak, 
yumuşak ışıltı efektleri yaratmıştı. 


Kumsal Sahnesi, Gustave Courbet, 1874. 
tuval üzerine yağlı boya, National Gallery. 
Londra, İngiltere. Önde gelen Realiştlerden 
biri olan Courbet doğrudan gördüklerini 
tuvallerine aktarmıştı. 
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Modern yaşamı cervirırça 


DARBELERİ 


e t ek Manet zengin bir aileden geliyordu; 
tasvir e m sik. modaya uygun elbiseler giyiyor 
ve resmi Fransız Akademisi'nin 
sanatını onaylamasını gerçekten 
istiyordu. Manet'nin Velâzguez 


ve Goya'dan esinlenen ilk dönem 
eserleri dramatik ve çarpıcıydı, ama 


Genellikle ilk modern ressam diye nitelenen Edouard 
Manet (1832-83) kendi döneminin insanları ve 
yaşamı hakkında finisyonsuz (fırça izleri görülen) 


tablolar yapmıştı. İlk başlarda eserleri küstah ve daha sonra güçlü renkler ve geniş 
şok edici çalışmalar olarak değerlendirilmiş, ama fırça darbeleri kullanarak gündelik 
daha sonra takdir gören Manet'nin diğer sanatçılar yaşamdan sahneleri resmetmeye 
üzerinde de büyük bir etkisi olmuştu. başladı. Bu çalışmalar geleneksel 


sanat anlayışıyla çelişiyordu, ama 
Akademi tablolarını reddedince 
Manet yine de üzülmüştü. 


Bir Café-Concert Köşesi. Edouard 
Manet, yak. 1878-80, tuval üzerine 
yağlı boya, National Gallery, Londra, 
İngiltere. Manet'nin konuları ve stili 
Goya'dan çok esinlenmişti. 


EMPRESYONİST 
DOSTLAR 


Manet çok elestirilse de Empresyonistler 
(bkz. s. 64-65) onun çalışmalarına 
hayrandılar ve Manet birçok 
Empresyonist ressamla, özellikle de 
Claude Monet (1840-1926) ve Edgar 
Degas (1834-1917) ile iyi arkadaş oldu. 
Tabloları giderek Empresyonizm'e doğru 
kaysa da hiçbir zaman onların sergilerine 
katılmadı, çünkü daha geleneksel bir 
mekân olan Fransız Akademisi'nin 

yıllık Salon sergilerine girme isteğinden 
vazgeçmemişti. Nitekim, 1870”lere 
gelindiğinde çalışmaları takdir edilmeye 
başlandı. Bazı tabloları Salon”a kabul 
edildi, hatta 1881 Salonu”nda bir ödül, 

| Ocak 1882”de de Légion d'honneur 
nişanı aldı. 


Resim 


MODERN HEYKEL Dersi 


O dönem Empresyonistlerle dost 
olan bir diğer sanatçı da heykeltıraş 
Auguste Rodin'di (1840-1917). 
Onun çalışmaları da Akademi 
tarafından reddedilmişti, ama 
öldüğü sırada Michelangelo ile 
kıyaslanıyordu. Günümüzde de 
“modem heykelin babası” olarak 
kabul edilmektedir. Dönemin birçok 
heykeltiragindan farklı olarak, asla 


Çubuk pastel boyalarla 
Degas tarzı bir resim yap. 
Bu boyalar, parmaklarınla 
yayabileceğin bir resim 
malzemesidir. Resmini hafif çizgiler 


kullanarak, fazla bastırmadan çiz ve 
| koyu bölgeler için siyah yerine lacivert 


| 


£ veya kahverengi kullan. Degas'nın kaç 


tanrı heykelleri yapmamış, sıradan, farklı renk kullandığına dikkat et ve 


İMİŞ G1 get geb Ryan sen de renklerini onun yaptığı 

heykellerini üretmişti. Düşünen Adam, Auguste dk: à E i 
Rodin, 1879-89, bronz, gibi parmaklarinla 
Metropolitan Museum of Art. karıştır. 
New York, ABD. — 


Banyodan Sonra 
Kurulanan 
Kadın, Edgar 
Degas. yak. 
1890-5, karton 
üzerinde kâğıda 
pastel, National 
Gallery. Londra, 
İngiltere. 


FOTOĞRAF GİBİ RESİMLER 


En önde gelen Empresyonistlerden biri olan Degas, tablo, 
heykel, baskı resim ve kara kalem çizimler yapmıştı. Ingres ve 
Delacroix'nın hayranı olan, Manet'den de epey etkilenen sanatçı çok 
geçmeden modem yaşamı ve insanları eserlerine taşıdı. Alışılmadık. 77 
kompozisyonlar yaratabilmek için fotoğraflardan yardım aldı; bu Fernando Sindo Wiss bada, Bağl 
kompozisyonlar eserlerine bakanları konunun tam içine çekiyor ve resimlerini : Degas, 1879. tuval üzerine yağlı boya, 

Noe TE E > = National Gallery. Londra, İngiltere. 
enstantane görüntülere benzetiyordu. En gözde konuları arasında balerinler, 
yıkanan kadınlar, atlar ve at yarışları vardı. 
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Empresyonizm 


Empresyonizm sanatta devrim yarattı! 
Realizm ve Barbizon tabloları, fotoğraf 
ve taşınabilir boyalar, Turner”ın efektleri, 
insanların yaşam tarzlarının değişmesi ve 
Manet gibi çeşitli etkenler bu yeni akıma ilham 
vermişti. En meşhur Empresyonistler arasında 
Degas, Monet (1840-1926), Auguste 
Renoir (1841-1919) ve Camille Pissarro 
(1830-1903) sayılabilir. 


* 


KARMAKARIŞIK VE BİTMEMİŞ ESERLER 


Empresyonistler geleneklere karşı çıkıyor ve taslak gibi görünen, rengârenk 
tablolarda gündelik yaşamı konu alıyorlardı. Artık fotoğraf makineleriyle 
hayatın tıpa tıp kopyası olan görüntüler yakalanabildiğinden, Empresyonistler 
ressamların farklı bir yol izlemesi gerektiğini düşünüyorlardı. Bu yaklaşım 
hayatı bire bir yansıtmaya inananları kızdırdı. Fransız Akademisi'nin görevlileri 
Empresyonistlerin çalışmalarıyla alay ettiler ve yıllık Salon”lara almayı 
reddettiler. Bunların karmakarışık ve bitmemiş eserler, onları yapan ressamların 
da yeteneksiz olduklarını ileri sürüyorlardı. 


Şemsiyeler. Auguste Renoir, 1881-6, tuval 
üzerine yağlı boya, National Gallery, 
Londra, İngiltere. Tablonun kenarlarındaki 
telaşlı figürler tıpkı bir fotoğraf karesinde 
olduğu gibi yarıdan kesilmişler. Renoir 

bu tabloda iki farklı resim stili kullanmış: 
1881'de hızlı, kısa fırça darbeleri ve 
1886'da daha yumuşak fırça darbeleri. 


Gece Vakti Montmartre Bulvarı, 
Camille Pissarro, 1897, tuval 
üzerine yağlı boya, National 
Gallery, Londra, İngiltere. 


AÇIK HAVADA 


Hazır boya tüplerinin seri imalatına 
geçilince, ressamlar dış mekânlarda 
rahatça çalışmaya başladılar. Değişen 
ışık ve hava koşullarını yakalamayı 
amaçlayan Empresyonistler, tüp boya 
ve yeni imal edilen taşınabilir kutu 
şeklindeki şövalelerle eserlerini “açık 
hava”da tamamlıyor, bitiriyorlardı. 
Bu kutu-şövalelerin içine boyalarını 
yerleştiriyor, resim yapacakları yerde 
boyaları boşalttıktan sonra kutuyu açıp 
şövale haline getiriyorlardı. 


Renk hakkindaki bazi yeni bilimsel kuramlar Empresyonistleri 
heyecanlandırmıştı. Bu kuramlardan birine göre, renk çemberi 
üzerinde karşıt noktalarda yer alan renkler -bunlara tamamlayıcı 
(komplemanter) renkler deniyordu— yan yana getirildikleri 
takdirde daha parlak görünürler. Temel renkler kırmızı, mavi ve 
sarıdır. İkincil renkler mor (kırmızı + mavi), yeşil (mavi + sarı) ve 
turuncudur (kırmızı + sarı). Bir temel renk, ikincil bir veya iki 

renkle karıştırıldığında üçüncül renkler ortaya çıkar. 


turuncu 


Hélëne Rouart 
Babasının 
Atölyesinde, 
Edgar Degas. 
yak. 1886, tuval 
üzerine yağlı 
boya, National 


Safety, Londra, Tiyatroda (İlk Çıkış), 
İngiltere. Degas Auguste Renoir, 

pos onda 1876-7, tuval üzerine 
tamamlayıcı yağlı boya, National 


renkleri Gallery, Londra, 
kullanmıştı. İngiltere. 


ZAMAN İÇİNDEKİ ANLAR BAĞIMSIZ SERGİLER 


Empresyonistler zamanın içindeki gelip geçici anları detaylara yer vermeden Empresyonistlerin hepsi Paris'te yaşıyor 
yakalayan tablolar yaptılar. Detayları göstermekten çok. ışık ve renkle ve Mane yi tanıyorlardı. Manet, modem 
ilgiliydiler. Zamandan tasarruf etmek için hızlı fırça darbeleriyle ve genellikle yaşamı, Sıradan insanları ve yerleri 
renkleri karıştırmadan çalışıyorlardı. Genellikle alışılmamış bakış açıları konu alan, pürüzsüz, özenli boya katları 
seçerek manzara resimleri, kent sokaklarından görüntüler ve kafelerde, yerine renk lekeleriyle hızlı bir şekilde 
tiyatrolarda, dans salonlarında, bahçelerinde veya deniz kıyısında dinlenen, yapılmış tabloları nedeniyle eleştiriliyordu. 
gezinen insanların yer aldığı sahneler resmediyorlardı. Empresyonistler ise onun stiline ve 


konularına hayrandılar, bu konuları onlar 
da tablolarında kullandılar. Salon tarafından 
sürekli reddedilen Empresyonistler 1874'te 
kendi sergilerini açtılar. Burada sergilenen 
Monet'nin tablolarından birinde sisli bir 
liman görülüyordu ve adı da Empresyon 
(İzlenim): Güneşin Doğuşu idi. Sergiyi 
beğenmeyen bir eleştirmen, hakaret 
amacıyla, Monet'nin bu tablosundan 
hareketle, hepsi için sanat “Empresyonları” 
nitelemesini kullandı. 


Yaz Günü, Berthe Morisot, yak. 1879, 
tuval üzerine yağlı boya, National 
Gallery, Londra, İngiltere. 
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ÖNE ÇIKAN SANATÇI 


Monet 


Claude Monet'nin tablolarından biri 
Empresyonizm akımına ismini verirken, 
kendisi de genellikle akımın lideri olarak kabul 
edilmiştir. Fransız Akademisi'nin kurallarını 
reddeden Monet'nin özgün fikirleri ve teknikleri 
sanatçılar açısından yepyeni resim anlayışlarına 
ve yaklaşımlarına kapı aralamıştı. 


REDDEDİLENLERİN SALONU 


1863'te o kadar çok resim eseri Akademi'nin Paris Salonu tarafından 
reddedildi ki, İmparator Napoléon bu eserler için özel bir sergi açılmasını 
istedi. Monet, Manet'nin tablolarından birini ilk kez bu “Salon des Refuses”de 
(Reddedilenlerin Salonu) gördü ve çok beğendi. İki sanatçı, biraz sıkıntılı bir 
başlangıcın ardından, iyi dost oldular. 


AÇIK HAVADA 
RESIM YAPMAK 


Monet, Le Havre'da okula gittiği 
sırada bölgedeki inşanlara karikatür 
satarak para kazanıyordu. Eugëne 
Boudin (1824-98) açık havada nasıl 
resim yapıldığını göstermek için 

onu çeşitli yolculuklara çıkardı. Çok 
geçmeden sanat eğitimi almak üzere 
Paris'e giden Monet, orada Renoir, 
Pissarro, Frédéric Bazille (1841-70) 
ve Alfred Sisley (1839-99) ile tanıştı. 
Barbizon ressamlarının izinden giden 
bu grubun tüm üyeleri kırsal alanda 
resim yapmaya başladılar. 


Trouville'de Kumsal. Claude Monet, 
1870, tuval üzerine yağlı boya, 
National Gallery, Londra, İngiltere. 


JAPON BASKI 
RESİMLERİ 


Monet 1860'lı yıllarda Japon ahşap 
baskı resimlerini toplamaya başladı. 
Japon ressamların sanata yaklaşımı 
Batılı meslektaşlarından farklıydı 
ve Monet onların basitleştirilmiş, 
iki boyutlu görünen, rengârenk 
resimlerine hayrandı (bkz. s. 70”teki 
deniz resmi). 


SEKİZ RESİM 
SERGİSİ 


Monet, Renoir ile birlikte, genellikle 
Paris civarında gezilere çıkar ve resim 
yapardı. Akademi'nin çalışmalarını 
sürekli reddetmesinden bıkan Monet 
ve arkadaşları 1874-1888 arasında 
sekiz bağımsız sergi açtılar. İlk 
başlarda Monet'nin eserleriyle alay 
eden eleştirmenler sonradan stilini 
takdir etmeye başladılar. 


La Grenouillëre'de Yüzenler, Claude Monet, 
1869, tuval üzerine yağlı boya, National 
Gallery, Londra, İngiltere. Monet'nin Renoir 
ile çıktığı resim gezilerinin birinden bir sahne. 
Burası Paris'in dışında, sandalla dolaşılıp 
yüzülen bir göldü; suyun üzerinde de yüzen 
bir kafe vardı. 


HOSCHEDÉ'LER 


Monet tablolarinin hayranlarindan biri de zengin bir 

iş adamı olan Ernest Hoschede”ydi. Ernest, eşi Alice 
ve çocukları, Monet ve ailesiyle ahbap oldular. Yıllar 
sonra, Monet'nin eşi ve Ernest ölünce, Monet ile Alice 
evlendiler. 


Westminster'in Aşağısında Thames Nehri. 
Claude Monet. yak. 1871, tuval üzerine 
yağlı boya, National Gallery. Londra, 
İngiltere. Monet'nin Fransa-Prusya Savaşı 
sırasında kaldığı Londra'da yaptığı sisli 
atmosfer tablosu. 


LONDRA 


Monet hayatını kazanmak için çok 
mücadele etmişti. 1870'te Fransa'da 
savaş çıktı ve Monet, yeni evlendiği eşi 
Camille ve küçük oğulları Londra'ya 
kaçtılar. Orada da resim yapan Monet, 
Pissarro ile tanıştı. İkisi birden 
National Gallery'de Constable ve 
Turner`in tablolarını gördüler. 


Nilüferler, Claude Monet, 1899, tuval üzerine 
yağlı boya, National Gallery, Londra, İngiltere. 
Monet nin göletinin üzerine inşa ettiği Japon 
köprüsünü reşmettiği 17 tuvalden biri. 


DÜŞLER BAHÇESİ 


1880'lerde Monet'nin bahtı açılmaya başladı. Tabloları iyi 
satıyordu ve ressam Giverny köyünde düşlerinin bahçesini 
kurmaya koyuldu. Yeni eserler üretmek üzere çıktığı Londra 
ve Venedik gezileri dışında geri kalan zamanının çok büyük 
kısmını bahçesinde geçiren Monet burada yüzlerce tablo 
yaptı. Bu eserlerden 250 kadarında tema olarak bahçesindeki 
nilüferlerle kaplı göleti kullanmıştı. 
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post-Empresyonizm 


1880'den itibaren Empresyonistlerden 


BÜYÜK BİR ETKİ 


Hepsinden önemlisi, Post- 


esinlenmiş bazı ressamlar göz alıcı renkler, Empresyonistler kendilerinden sonra 
ayırt edici bir fırça tekniği ve genellikle kalın çıkan bazı sanat akımları üzerinde 
boya katları kullanmaya başladılar. Her biri büyük bir etki yaptılar. Onların 
bağımsızca kendi fikirlerini geliştirdiği için tek renk, çizgi, Şekil ve form üzerine 
bir stil veya teknik söz konusu değildi, ama yaptıkları deneyler sanatı geleneksel 


gözlem ve tasvir yollarına bağımlı 
kalmaktan kurtardı. Bu sanatçılar 
gördüklerinin yanı sıra bazı 

* duygularini ve düsüncelerini de 
eserlerine taşıyorlardı. 


sonradan hepsine birden Post-Empresyonistler 
adı verildi. 


FARKLI BAKIŞ AÇILARI 


En meşhur Post-Empresyonistler içinde, Paul Gauguin (1848-1903), Vincent 
van Gogh (1853-90), Henri de Toulouse-Lautrec (1864-1901) ve Henri 
Rousseau (1844-1910) sayılabilir. Paul Cézanne da (1839-1906) adı bu grupla 
birlikte anılan en büyük modem ressanılardan biridir. Yaşamı süresince sanatı 
yeterince anlaşılmamış, ama o şeylerin yapısını göstermeyi hedeflediği için 
bir noktaya farklı açılardan bakışları küçük, yinelenen fırça darbeleriyle aynı 
tuval üzerine taşımıştı. Onun renk lekeleri ve blokları daha sonra Kübizm'in 
gelişmesine yol açacaktı. 


Provence ча Yamaç, Paul Cézanne, 1890-2. tuval üzerine yağlı boya. 
National Gallery, Londra, İngiltere. 


Sürpriz!, Henri Rousseau, 1891, tuval 
üzerine yağlı boya. National Gallery, 
Londra, İngiltere. 


CENGEL VE GECE 
HAYATI 


Rousseau rengârenk cengel 
sahneleriyle tanınır. Çocuksu stiline 
zaman zaman Primitivizm adı 
verilmiştir. Toulouse-Lautrec baskı 
reşimleri, afişleri ve Paris'in gece 
hayatını tasvir ettiği tablolarıyla ün 
kazanmıştı. Konularını olduklarından 
güzel göstermeye çalışmamış ve 
büklümlü konturlar, canlı renkler 
kullanmıştı. 
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Pencerenin Önünde Meyve Kâsesi ve Maşrapa, 
i 4 ə Paul Gauguin, 1890, tuval üzerine yağlı boya, 
" Ed. National Gallery, Londra, İngiltere. 


Gauguin gibi, bir meyve 
kásesinin resmini yap. Gauguin 
renkleri tamamen yeni sekillerde 
kullanmıştı. Bir meyve kâsesi çiz 
ve düz fırça darbeleriyle meyveleri 
parlak, kimi zaman da beklenmedik 
renklere boya. Örneğin gölgeler ve 
konturlar için mor, muz için turuncu 
lekeler kullan, pembe 

üzümler yap! 


İFADELİ FIRÇA 
DARBELERİ 
Gauguin'in parlak renkli, iki boyutlu ar 


gözüken, sembolik stiline Sentetizm 


(bireşimcilik) veya cloisonnism YEN İ KONULAR VE TEKNİ KLER 


(bölmeli mine işçiliği anlamına gelen Post-Empresyonizm adı, İngiliz sanat eleştirmeni Roger Fry tarafından 
kluazone teriminden türetilmiştir) adı 1910'da, ilgili ressamların çoğu öldükten sonra icat edilmişti. 

da verilir. Van Gogh ömrü boyunca hiç Empresyonistler hafif ve gelip geçici anların resmini yaparken, Post- 
tanınmamasına karşın, sonradan dramatik Empresyonistler daha çok renk ve formla ilgiliydiler. Kendi rengârenk 
fırça darbeleri, kalın boya katları, canlı eserlerinin modem yaşama detaylı, gerçeğe benzeyen sanat eserlerinden 
renkleri ve güçlü sembolizmi onu en daha uygun olduğu kanısındaydılar. 


meşhur Post-Empresyonistlerden biri 


haline getirmişti (bkz. s. 70-71). Asniéres'de Yüzenler, Georges Seurat, 1884, tuval üzerine yağlı boya, National Gallery, 
Londra, İngiltere. Seurat bu tabloda noktalar hakkındaki fikrini çocuğun kırmızı 
şapkasında uygulamış. 


RENKLİ NOKTALAR 


Georges Seurat'nın (1859-91) stiline 
Neo-Empresyonizm, Puantilizm 
(noktacılık) veya divisionism 
(bölmecilik) adları da verilmektedir. 
Bilimsel renk kuramlarının cazibesine 
kapılan Seurat tuvallerini saf (başka 
renkle karıştırılmamış) renklerden 
noktaları yan yana koyarak kaplıyor 
-piksel (görüntü noktası) gibi— böylece 
resimlerinin daha parlak görüneceğine 
inanıyordu. Ömeğin kırmızı ve sarı 
noktaları yan yana koyarak elde 
edilecek turuncunun, kırmızı ile sarıyı 
karıştırarak elde edilecek turuncudan 
daha parlak olacağını düşünüyordu. 
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ÖNE ÇIK AN SAN ATÇI 


FARKLI İŞLER 


Hollanda'da doğan Van Gogh ressam 
olmadan önce çeşitli işlere girmiş 
çıkmıştı. Bir kitapçıda, bir sanat 
galerisinde çalışmış, ayrıca öğretmenlik 
ve vaizlik yapmıştı. Ressam olmaya 

27 yaşında karar verdi ve o tarihten 


Günümüzde Vincent van Gogh (1853-90) ölümüne kadar geçen 10 yıllık kısa 
dünyanın en ünlü ressamları arasındadır, ama sürede 2.000'den fazla eser üretti. 


yaşarken tanınmayan, yoksul bir sanatçıydı. 


* 


ETKİLER 


Çok çeşitli sanat akımlarından etkilenen Van Gogh ilk 
başlarda Millet'yi örnek aldı ve köylü resimleri yaptı. 
1880'lerin başında Rembrandt, Hals ve Rubens'in 
tablolarını inceledi. 1885'te, Belçika'da yaşarken Japon 
baskı resimlerini keşfetti. Onların basit çizimlerini ve 
düz, parlak renklerini beğeniyordu. 1886'da Paris'e gitti. 
Orada Delacroix'nın, Empresyonistlerin ve bazı Post- 
Empresyonistlerin renkleri nasıl kullandıklarını keşfetti. 
Japon baski resimleri 1868'den sonra Avrupa'ya girmişti: 
bunları biriktirmeye başlayan Van Gogh bu eserlerdeki 
bazı fikirleri tablolarında kullandı. 


Kanagawa'da Büyük Dalga, Katsushika Hokusai, yak. 1831-3, 
kâğıt üzerine renkli mürekkep ve boya, Metropolitan Museum 
of Art, New York, ABD. Edo döneminden bu Japon baskı 
resmi Van Gogh'un beğendiği tüm unsurları içermektedir: düz, 
parlak renkler, basit şekiller ve akıcı çizgiler. 


Ayçiçekleri, Vincent van Gogh. 1888. tuval 
üzerine yağlı boya, National Gallery, Londra, 
İngiltere. Van Gogh bu tablonun yedi farklı 
versiyonunu yapmıştı. 


GÖZ ALICI RENKLER 


Van Gogh, sanat simsarı kardeşi Theo ile birlikte Paris'te 
yaşarken, Empresyonistler ve Emile Bernard (1868- 
1941) ile Toulouse-Lautrec'in de aralarında olduğu 
başka sanatçılarla tanıştı. Ressamın renk paletinde, ilk 
tablolarındaki karanlık renklerden tamamlayıcı parlak 
renklere doğru bir geçiş yaşanırken, fırçasını da daha 
kalın ve ifade yüklü kullanmaya başlamıştı. 


AUVERS-SUR-OISE 


Hastanede de yatmasına rağmen Van 
Gogh'un sağlığı asla düzelmedi. Mayıs 
1890'da yeni doktoruna ve kardeşi 
Theo'ya yakın olmak için Paris'in 
hemen dışındaki bir köye taşındı. İki 
ay boyunca günde hemen hemen bir 
resimlik bir tempoyla çalıştıktan sonra 
Temmuz ayında kendini vurdu. İki gün 
sonra da öldü. 


İskemle, Vincent van Gogh, 1$88, 
tuval üzerine yağlı boya, National 
Gallery, Londra, İngiltere. Sarı, Van 
Gogh için mutluluğu simgeliyordu. 


MİRASI 


Van Gogh'un işlediği konular arasında 
portreler, otoportreler, gündelik işlerini 
yapan sıradan insanlar, iç mekânlar, 
manzaralar, natürmortlar ve çiçekler 
vardı. Benzersiz stili sonraki çeşitli 
akımlar, özellikle de Fovizm ve 
Ekspresyonizm üzerinde etkili oldu. 


AKIL HASTANESİ 


Van Gogh'un zihinsel sorunları 

vardı ve Paul Gauguin ile yaşadığı 
büyük bir kavganın ardından kulak 
memesinin bir bölümünü kesmiş (ya 
da öyle olduğu iddia edilmiş) ve bir 
akıl hastanesine kaldırılmıştı. Orada 
da resim yapmaya devam eden Van 
Gogh, yoğun renklerde kalın (impasto) 
boya katlarıyla yaptığı çizgiler ve 
helezoni kıvrımlar kullanmıştı. 


Buğday Tarlası ve Servi Ağaçları, 
Vincent van Gogh, 1889, tuval üzerine 
yağlı boya, National Gallery, Londra, 
İngiltere. Bu tabloyu akıl hastanesinden 
çıktıktan sonra yapmıştı. 


Sembolizm ve 
Art Nouveau 


19. yüzyılın sonunda birçok sanatçı gerçek yaşamı 
tasvir ederken, bazıları da hayal güçlerinden, 
eski tarihten veya öykülerle efsanelerden 
kaynaklanan gizemli resimler ürettiler. 
Onlara Sembolistler adı verildi. 


DUYGULAR VE 
İZLENİMLER 


Kahramanlar, kadınlar, hayvanlar, çiçekler 
ve manzaralar gibi çok geniş bir konu 
yelpazesini işleyen Sembolistler, ask. 
ölüm, keder veya düşler gibi konuları 
da simgeleştirdiler. Jan van Eyck'in 
Arnolfini”lerin Portresi adlı eseri gibi 
(bkz. s. 26) Rönesans tablolanndaki 
doğrudan sembollerden farklı olarak, 
Sembolistler duygular ya da izlenimler 
hakkında sadece imalar ve belli belirsiz 
çağrışımlar yarattılar. 
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: Keitele Gölü, Akseli Gallen-Kallela. 1905, 
$ tuval üzerine yağlı boya. National Gallery. 
: Londra, İngiltere. 


GİZLİ MANALAR 


Sanatta sembolizm yüzyıllardır var olmuştu 

ve Gauguin'in tablolarında da görülebilir, ama 
1880”ler civarında Gustave Moreau (1826-98), 
Odilon Redon (1840-1916) ve Pierre Puvis de 
Chavannes'ın da (1824-98) aralarında oldukları 
sanatçılar, bir şeyi gösterirken bilinçli olarak 
başka manalar çağrıştıran tablolar yarattılar. 


Aziz Georgius ve Ejderha, Gustave Moreau. 
1889-90, tuval üzerine yağlı boya, National 
Gallery, Londra, İngiltere. 


“ana, FARKLI ÜLKELER, 
Board . FARKLI STİLLER 


1935'te yeniden š Sembolizm, Empresyonistlerin ve 


çahsimiuur, o; Post-Empresyonistlerin de çalıştıkları 
Ton š Fransa'da doğmakla birlikte, Rusya, 
National : Belçika ve Avusturya'da da başka 
EL : Sembolist ressamlar çıktı: Fernand 
İngiltere. > Khnopff (1858-1921), Gustav Klimt 


(1862-1918), Jan Toorop (1858- 
1928), Edvard Munch (1863-1944) 
ve Akseli Gallen-Kallela ( 1865- 
1931). Bu sanatçılar kendilerini 
Sembolist diye isimlendirmiyor veya 
bir sanat akiminin parçasi olarak 
górmüyorlardi. Hepsinin stilleri 
farkliydi ve ancak daha sonra bu isim 
altında bir araya getirilmişlerdi. 


ART NOUVEAU 


Aynı dönemde çıkmış ve Sembolizm ile yakından bağlantılı ES EM basabas 4 
bir diğer akım Art Nouveau ydu ("Yeni Sanat”). Resim, : 


NEBİLER 


Post-Empresyonizm, Sembolizm ve Art 


: Ophelia 
heykel, kuyumculuk, metal ve cam isçiliši, seramik. tekstil, $ Çiçeklerin : Nouveau apu es zamanlı olarak 
grafik tasarım, mobilya ve mimarlık alanlarında görülen : Arasında, Odilon : var oldukları için, aralarında çeşitli 

: Redon, yak. A ; 2 Р 
bu akım dünyadaki çeşitli yerlerde farklı biçimlerde 1 1905-8, kâğıt 5 ur geçişler yaşanmıştır. Omeğin 
gelişmişti. Batı ve Doğu sanatlarından fikirleri harmanlayan : dug А : Post-Empresy onistlerin kendilerini 

. atlona allery, . °. : > fes E : 
Art Nouveau'ya farklı ülkelerde çeşitli adlar verilmişti: Londra, İngiltere. ` Nebiler” (“Nebi” Ibranice ve 
Jugendstil, Modem Stil : : Arapçada “Peygamber” manasina gelir) 


diye adlandıran bir grubu, hem Art 
Nouveau hem de Sembolizm ile birçok 
ortak amaç ve fikri paylaşıyordu. Bu 
grubun önde gelen üyeleri belleğinden 
hareketle düş benzeri resimler çizen 
Pierre Bonnard (1867-1947), düz, 
dekoratif renkler kullanan Edouard 
Vuillard (1868-1940), Ker-Xavier 
Roussel (1867-1944), Felix Vallotton 
(1865-1925) ve Maurice Denis'ydi 
(1870-1943). 


Özgürlük Stili, Tiffany 

Stili ve Glasgow Stili. Her 
sanatçı ve tasarımcı fikirleri 
kendi başına yorumlasa da, 
büklümlü akışkan çizgiler, 
asimetrik kompozisyonlar, 
ışıldayan renkler, kıvrımlı 
şekiller ve doğal dünyaya 
odaklanma gibi bazı ortak 
özellikler söz konusuydu. 
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Kübizm, Fütürizm 


VE SOYUT SANATIN DOGUSU 


1906 yılının sonbaharında Pablo Picasso (1881-1973) 
Paris'te açılan Cézanne sergisini gezdi. Cézanne 


meslek yaşamının büyük bölümünde nesnelerin KIRILMIŞ 
yapılarını göstermeye çalışmıştı, bu nedenle tasvirleri PARÇALAR 
çoğunlukla köşeli çizgiler içeriyordu. Bu stilin Picasso ve arkadaşı Georges 
Picasso üzerindeki etkisi çok büyük oldu. Brague (1882-1963) 


Cézanne in fikirlerini daha 
da ileri götürdüler. Düz 
tuvaller üzerinde üç boyutlu 
gözükecek resimler yapmak 
için kullanılan geleneksel 
perspektif kurallarını 
izleyeceklerine, objeleri aynı 
anda birçok farklı açıdan 
resmettiler. Az sayıda renk 
kullanılan tasvirleri, kırılmış 
parçalar gibi görünüyordu 
ve bir eleştirmen Braque”ın 
tablolarından biri hakkında 
“küçük küplere benziyor” 
deyince, Kübizm adı doğdu. 
1908'den 1912'ye kadar 

bu stil “Analitik Kübizm” 
diye anıldı. 1912'den 

sonra iki sanatçı daha fazla 
renk kullanmaya, aynı 
zamanda kolaja başvurmaya 
başladılar, bu evreye de 
“Sentetik Kübizm” adı 
verildi. 


L'Estaque'ta Evler, Georges 
Braque, 1908. tuval üzerine 
yağlı boya, Lille Métropole 
Musée d'art moderne. d'art 
contemporain et d'art brut 
(LaM), Villeneuve d'Ascq. 
Fransa. Bu tablo hakkinda 
bir sanat eleştirmeni “küçük 
küplere benziyor" demisti. 


Uzayda Sürekliliğin Benzersiz Formları, * 
Umberto Boccioni, 1913, bronz, Tate, : 
Londra, İngiltere. 


>, x 5. 
Gr, 
Kendi Kübist kolajını 
yap! Picasso ve Braque 
gazete, duvar kâğıdı parçalarını 
ve başka objeleri tablolarının 
üzerine yapıştırırlardı. Sen de bir 
grup obje çiz ve resmin bazı yerlerini 
renklendir. Sonra çizdiğin objelerin 
neler olduklarını gösteren şeyler 
yapıştır: belki bir bez veya 
dergi parçası, bir tren bileti veya 


i ^ bir düğme — hayal gücünü 
E kullan! 


» 


RESIM VE MUZIK 
Vasiliy Kandinsk y (1866-1944) 
1910'da sadece renkler ve sekillerden 
oluşan, gerçek dünyaya ait hiçbir şeyi 
tasvir etmeyen bir dizi tablo yapmaya 
başladı. Bu yaklaşım geçmişle tam bir 
kopuşu temsil ediyordu. Kandinsky 
daha önce gerçek dünyanın şekli 
bozulmuş tasvirlerini yapmıştı, ama 
çok geçmeden tanınabilir şeylere her 
türlü göndermeden vazgeçti. O ve bazı 
başka soyut sanatçılar resim sanatında 
da, tıpkı müzikteki gibi, “gerçek” 
şeylerin taklidine gerek olmadığını 
düşünüyorlardı. 

Post-Empresyonizm ve Kübizm'in 
de dahil olduğu çeşitli sanat 
akımlarından etkilenen soyut şanat 
farklı sanatçılarla, bireysel olarak 
gelişti. Örneğin Kandinsky, nasıl 
müzikte sesler kullanılıyorsa, resimde 
de şekiller ve renkler aracılığıyla 
duyguları ifade etmeyi amaçlıyordu. 
Renkler ve şekillerin ton, kompozisyon 
ve armoni aracılığıyla —tıpkı müzikteki 
gibi— çeşitli şeyleri ifade edebilecekleri 
kanısındaydı. 


YOK ET! 

İtalya'da da 1909'da yeni bir sanat akımı ortaya çıktı ve sanatçılar bu akıma 
bir isim koydular: Fütürizm. Fütüristler modem dünya, özellikle de makineler, 
arabalar, uçaklar ve kentler karşısında heyecan duyuyorlardı. İtalyan sanatının 
Antik Roma'dan Rónesans'a ve Barok döneme uzanan tarihini unutmak, hatta 
müzelerini yok etmek istiyorlardı! Fütürist sanatçılar arasında, Carlo Carra 
(1881-1966), Umberto Boccioni (1882-1916), Gino Severini (1883-1966) ve 
Giacomo Balla (1871-1958) sayılabilir. Heyecan, hız ve enerjiyi aktarmak için 
soyut renkler. çizgiler ve şekiller kullanmışlardı. 


75 


ONE ÇIKAN SANATÇI | 
MAVI VE РЕМВЕ 


SSO Ri d 
ıca 


Casagemas intihar etti. Picasso büyük 
bir kedere gömüldü. Sonraki üç yıl 


20. yüzyılın en büyük sanatçılarından biri olan boyunca çoğunlukla mavi tonlarda 
Pablo Picasso'nun yeteneği küçük yaşlarından hüzünlü, uzun figürler çizdi. 1904'ten 
itibaren kendini göstermişti. 19 yaşındayken itibaren resimleri biraz neşelendi ve 


pembe tonlar öne çıktı. Daha geç bir 


doğduğu İspanya'dan ayrılıp Paris'e gitmiş ve 
tarihte bu iki evreye Mavi ve Pembe 


orada birçok meşhur sanatçıyla tanışmıştı. 


Dönemler adı verildi. 


ZENGİN 
KOLEKSİYONCULAR 


1905'te Amerikalı zengin sanat 
koleksiyoncuları Leo ve Gertrude 
Stein, Picasso'nun eserlerini 
toplamaya başladılar ve onun ün 
kazanmaşına yardımcı oldular. 
1907'de Cézanne"in yanı sıra 
İspanyol ve Afrika heykel 
sanatından etkilenen Picasso, 
çoğunlukla ilk modem resim 
diye nitelendirilen Avignon 'lu 
Genç Kızlar tablosunu yaptı. 

Bu eserde, Afrika masklarından 
izler taşıyan yüz hatları, bazı 
şeylerin farklı bakış açılarından 
çizilmiş olması ve bazı bölümlerin 
tamamlanmadan bırakılması 

gibi birçok özellik göze çarpar. 
Tüm bu öğeler resim sanatının 
geleceğini etkiledi ve Picasso'nun 
Kübizm akımını bulmasına yol 
açtı (bkz. s. 74-75). 


Avignon'lu Genç Kızlar, Pablo 
Picasso, 1907, tuval üzerine yağlı 
boya. Museum of Modern Arı, New 
York, ABD. 


GUERNICA 


1937'de İspanya'da iç savaş vardı. İspanya'daki Guernica kentinin 


Guernica, Pablo Picasso. 1937, tuval 
üzerine yağlı boya, Museo Reina Sofia, 
Madrid, Ispanya. Bu dev boyutlu ve 
güçlü resim savaşın yol açtığı ıstırap ve 


bombalanmasindan çok etkilenen Picasso, Guernica adında dev bir tablo trajedileri gözler önüne sermektedir 


yaptı. Savaşın, özellikle de iç savaşın neden olduğu ıstırabı gösteren dev 
boyutlardaki bu siyah-beyaz tablo, İspanya İç Savaşı'nın dehşetine ve yol 
açtığı yıkıma dünya kamuoyunun dikkatinin çekilmesine yardım etti. 


İLHAM VERİCİ ETKİLER 


Sürekli yeni arayışlar ve denemeler yapan Picasso 


o Bunu biliyor muydun? hiçbir zaman aynı stil ile uzun süre çalışmadı, 
Picasso, Paris”e ilk gittiğinde kendisi ve bunun yerine birçok farklı sanat akımına katıldı 
arkadaşı o kadar yoksuldular ki bir tek ve bazılarını da kendi yarattı. Çevresi, sevgilileri 
yatakları vardı ve nöbetleşe uyuyorlardı! Biri ve eşleri, Cezanne, Matisse, bale, İspanyol ve 
resim yaparken, diğeri yatakta uyuyordu. Afrika sanatı dahil birçok şeyden ilham alan 


HEYKELLER VE 
DÜŞLER 


1921'den itibaren Picasso, Rönesans 
sanatçılarının fikirlerinden 
yararlanmaya başladı ve 
tablolarındaki figürler heykel gibi 

üç boyutlu bir görünüm aldılar. 
1924'e gelindiğinde düşleri ve bilinç 
dışı düşünceleri ele alan Sürrealizm 
akımıyla ilgilenmeye başladı. 


Picasso her zaman özgünlüğünü korumayı bildi. 
Sanatıyla insanları ve onların içinde bulundukları 
vaziyetleri işledi. 


BİNLERCE ESER 


Picasso kariyeri boyunca yağlı boya tablolar, heykeller, kara kalem çizimler, 
sahne taşarımları, kostümler, resimli duvar örtüleri, kilimler, seramikler, 
gravürler ve kolajlar üretti. Çalışmaya hiç ara vermedi ve inanılmaz sayıda 
sanat eseri yarattı: Bunların arasında 1.885 tablo, 1.228 heykel, 2.880 seramik, 
kabaca 12.000 çizim ve binlerce başkı resim vardır. 


dili 


Vahşi ve Dışavurumcu 


SONBAHAR 


20. YUZYILIN BAŞI SALONU 
Bu sergiye Sonbahar Salonu adı 
1903 yılında Paris'te, her ilkbahar açılan resmi verildi. 1905'te Henri Matisse 
Salon'a bir tepki olarak, sanat hakkında daha 
açık görüşlü sayılabilecek bir başka yıllık 
sergi düzenlendi. 


(1869-1954), Maurice de Vlaminck 
(1876-1958), André Derain (1880- 
1954), Raoul Dufy (1877-1953) 

ve Brague bu sergiye katıldılar. 
Serbest fırça darbeleri ve parlak, 
abartılı renkler kullanarak neşeli 
duyguları ifade etmeye ve yeni bir 
sanat yaratmaya çalıştılar. Sergideki 
bir eleştirmen tabloların yırtıcı 
hayvanlara (Fransızcası les fauves) 
benzediklerini yazdi ve bu akima 
Fovizm adi verildi. 


Greta Moll'un Portresi, Henri 
Matisse, 1908, tuval üzerine yagli 
boya, National Gallery, Londra, 
İngiltere. 


YENİ DUYGULAR 


1900”lerin başında Almanya'nın 
çeşitli kentlerinde yaşayan bazı 
sanatçılar toplumlarındaki açgözlülük 
ve maneviyat eksikliği gibi şeylerden 
rahatsızlık duydular. Van Gogh, 
Munch, James Ensor (1860-1949) 

ve Marc Chagall”ın (1887-1985) 
etkisiyle, bu duygularını ve kaygılarını 
resimle ifade etmeye başladılar. 
Sanat değişiyordu. Artık sanatçıların 
gördükleriyle sınırlı değildi; şimdi 
HENRİ MATISSE hissedilenler öne çıkmıştı. Bu 

Alman sanatçıların işleri, genellikle 
şekilleri bilinçli olarak bozulmuş, 
rahatsız edici ve canlı renkleri olan 
eserlerdi. Bu akıma Ekspresyonizm 


Lakabı “Rengin Kralı” olan Matisse, "fov"larin lideri olarak kabul 
ediliyordu. Empresyonistlerden, Cézanne, Seurat, Gauguin ve Van 
Gogh'dan etkilenen Matisse, parlak renkleri cesurca kullanışıyla 
tanınmıştır. “İyi bir koltuk gibi” herkesin hoşuna gidebilecek bir sanat 


yaratmak istediğini söylemiştir. (dışavurumculuk) adı verildi. 
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Resim 
Dersi 


| 


Sen de Ekspresyonistler gibi 
duygularının resmini yap! 
Yağlı pastel boyalar ve büyük 
bir tabaka kâğıt al. Hakkında 
güçlü duygular hissettiğin bir şeyi 
çizerek kâğıdı doldur. Kendini 
öfkeli veya kırgın hissediyorsan 
m sert, dis dis cizgiler cek, kendini 
mutlu hissediyorsan yumu şak 
çizgilerle çalış. Renkleri 
abartılı kullan! 


KÖPRÜ 


Çeşitli Ekspresyonist gruplar vardı. 1905'te 
oluşan bir grubun adı “Die Brücke”ydi (Köprü). 
Bu grubun amacı geçmişin sanatıyla geleceğin 
sanatı arasında bir köprü kurmaktı. Grupta 
Ernst Ludwig Kirchner (1880-1938), Emil 
Nolde (1867-1956) ve Karl Schmidt-Rottluff 

uet E Çığlık, Edvard Munch, 1893, karton üzerine tempera ve 
(1884-1976) yer alıyordu. Güçlü renklerin kara kalem, National Gallery, Oslo, Norveç. Munch bir 


kullanıldığı, orantısız tablolarının çoğu rahatsız düşe dayanarak yaptığı bu resmin yağlı boya ve pastel 
ату dört versiyonunu üretmişti. 
ediciydi. 


Hayvanların Kaderi, Franz Marc, 1913, 
tuval üzerine yağlı boya, Kunstmuseum, 
Basel, İsviçre. 


MAVI BINICI 

1911'de oluşan bir diğer 
Ekspresyonist grubun adı “Blaue 
Reiter”di (Mavi Binici). Rus asıllı 
olan ama o dönemde Almanya'da 
yaşayan Kandinsky ve Franz 

Marc (1880-1916) tarafından 
oluşturulmuştu. Marc atları ve diğer 
hayvanları resmetmekten hoşlanıyor, 
Kandinsky ise mavinin sakinleştirici, 
manevi bir renk olduğuna inanıyordu. 
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ihinsel sana! 


DADAİZM VE SÜRREALIZM 


N 


1916'da bazı sanatçılar L Dünya Savaşı'nda tarafsız 
kalmış İsviçre'nin Zürih kentinde toplandılar. Savaş 
dehşetinden çok etkilenen sanatçılar, bu durumu 
protesto etmek için tuhaf ve şok edici eserler 
yaratmaya başladılar. Bunun karşı-sanat olduğunu 
söylediler ve bu akım için sözlükten rastgele bir 
isim seçtiler. “Dada” Fransızcada oyuncak at, 
Rusçada ise “evet, evet” anlamına gelmektedir! 
ada akımının fikirleri çok geçmeden Avrupa v 
Amerika'ya yayıldı. 


* 


Resim 


Dersi 
BILINÇ DIŞI ZIHIN 
Sürrealist bir resim yap. Yağlı veya Sürrealizm 1924”te, 1. Dünya Savaşı sona erdikten 
sulu boya, renkli boya kalemleri altı yıl sonra, kısmen Dada fikirlerinden, kısmen 
ve dergilerden kesilmiş resimler kullan. de Sigmund Freud'un (1856-1939) buluşlarından 
Düşe benzeyen, garip bir sahne çiz. hareketle gelişti. Freud, düşlerin bilinç dışı zihni 
Beklenmedik yerlere ya kendin çizdiğin anlamamıza yardım edebileceklerini keşfetmişti. 
L | ya da dergilerden kesip yapıştırdığın Zihinlerimizde saklı duran birçok önemli düşünce 
tuhaf resimler yerleştir. Resmin geri ve duygunun farkında olmadığımız kanısındaydı. 
. kalanini çizerek, boya kalemleri veya tüp Sürrealistler bu saklı gerçekleri ortaya çıkarmaya 
a. boyalarla renklendirerek doldur. çalıştılar. 


Belleğin Azmi, Salvador Dalí, 1931, tuval 
üzerine yağlı boya, Museum of Modern Art, 
New York, ABD. Dali'nin düşleri andıran 
tablolarından biri. 


Donup Kalmış Zaman. René Magritte, 
1938, tuval üzerine yağlı boya. The 
Art Institute of Chicago, Michigan, 
ABD. Niçin şömineden tren çıkıyor? 
Aynaya niçin şamdanlardan yalnızca 
birinin aksi düşmüş? 


GERÇEĞİN DE ÜSTÜNDE 


Sürrealizm “gerçeküstücülük” veya “gerçeğin de üstünde” manasina gelir 

ve Sürrealistlerin iki ana çalışma tarzı vardır. Bazıları gerçekçi görünümlü, 
ama tuhaf düşleri veya karabasanları andıran tablolar yapmışlardır. Bazıları 
ise bir şey düşünmeden çizmeye veya tablo yapmaya, böylece imgelerinin 
bilinç dışından gelmesine gayret etmişlerdir. Buna “otomatizm” adı verilir 
ve bazı Sürrealist yazarlar da aynı şeyi sözcüklerle denemişlerdir. En meşhur 
Sürrealistler arasında, “elle yapılmış düş fotoğrafları” ürettiğini söyleyen 
Salvador Dali (1904-89), garip objeleri yan yana getiren, ömeğin başının 
yerinde elma bulunan bir adam resmi yapan René Magritte (1893-1967), 
otomatizm usulüyle çalışan Joan Miró (1893-1983). Max Ernst (1891-1976), 
Yves Tanguy (1900-55) ve Man Ray (1890-1976) sayılabilir. 


ekiller ve renkler 


© Bunu biliyor 


SÜPREMATİZM, muydun? 
KONSTRUKTIVIZM, DE STIJL Mondrian'a góre sari 
günegin enerjisini 
Dada akımı doruk noktasindayken Avrupa'nın simgeliyor, mavi 
başka yerlerinde farklı sanat akımları da ortaya uzayı veya Evren'in 
çıktı. I. Dünya Savaşı 1914'ten 1918'e dek sürmüş sonsuzluğunu 
ve 1917'de Rusya'da iki devrim yaşanmıştı. çağrıştırıyor, kırmızı da 
Yerküre'nin sağlamlığını 
* temsil ediyordu. Yatay 
cizgiler digil, dikey 


cizgiler ise erildi. 


Süprematist Kompozisyon (siyah yamuk ve kirmizi 
kare), Kazimir Maleviç, 1915. tuval üzerine yağlı 
boya, Stedelijk Museum, Amsterdam. Hollanda. 


SÜPREMATİZM 


Süprematizm 1915'te Rusya'da, beyaz 
bir fon üzerine büyük siyah bir kare 
çizen Kazimir Maleviç (1878-1935) 

ile başladı. Maleviç bu eseri pozitif 

ile negatif arasında kurulabilecek 

nihai denge, katıksız duygu olarak 
görüyordu, çünkü bildiğimiz dünyaya 
ait hiçbir şey içermiyordu. Kısmen 
Kübizm ile Fütürizm'den, kısmen de 
manevi inançlarından esinlenen sanatçı 
renkli geometrik şekillerin çeşitli 
düzenlemelerinden oluşan tablolar 
yapmaya devam etti. Bu saf soyutlamanın 
büyük bir manevi gücü olduğuna ve 
bakanlara “saf duygunun üstünlüğünü 
(supremacy)" (mükemmel, berrak 
düşünceler) vereceğine inanıyordu. 
Süprematizm'in yeniden yapılanan 
Rusya'ya uygun olduğu kanisindaydi, 
ama yetkili makamlar başlangıçta bu 
akımı beğenseler de çok geçmeden 
Süprematizm'i onaylamaktan vazgeçtiler. 


DE STUL 


Hollanda'da Piet Mondrian (1872-1944) ve Theo van 
Doesberg (1883-1931) 1917'de De Stijl (Stil) gazetesini 
kurdular. Bir ressamlar, tasarımcılar ve mimarlar grubu 
bu yayının çevresinde bir araya geldi. Olabilecek en 

saf, katıksız formları yaratmaya uğraşan bu sanatçılar 


tablolarındaki ve binalarındaki tüm unsurları basitleştirdiler. 


En özgün fikirler Mondrian'dan geldi. Beyaz veya 

gri zeminler üzerinde sadece temel renkler ve ızgara 
şeklinde iç içe geçmiş siyah çizgilerle Evren'in ahengini, 
dengesini, huzurunu ve ritimlerini ifade edecek, herkesin 
anlayıp beğenebileceği yeni bir “görsel dil” geliştirmeyi 
amaçlıyordu. Bu manevi kurama “Neoplastisizm” adını 
verdi ve 1944 teki ölümüne dek bu düşüncenin etkisinde 
eserler üretti. 


GELECEĞİN 
TASARIMINA 
İLHAM VERMEK 


Konstrüktivistler genellikle üç 
boyutlu objeler yarattılar, çünkü 
onların amacı mükemmel bir 
dengeye sahip bir sanatı, binaları 
ve mobilyaları olacak yeni Rus 
toplumunun yaratılmasına yardım 
etmekti. Konstrüktivizm ilk 
başlarda pek çok kişi tarafından 
Devrim'in amaçlarına uygun bir 
akım olarak değerlendirildi, ama 
yeni hükümet çok geçmeden 
realist sanatı desteklemeye başladı. 
Hem Süprematizm'in hem de 
Konstrüktivizm'in 20. yüzyılın soyut 
sanatı ve tasarım stilleri üzerinde 
güçlü etkileri oldu. 


Kırınızı, Mavi ve Sari İle 
Kompozisyon, Piet Mondrian, 1930. 
tuval üzerine yağlı boya. Kunsthaus, 
Zürih. İsviçre. 


KONSTRÜKTİVİZM 


Kübizm ve Fütürizm'den olduğu kadar Süprematizm'den 
de esinlenen Konstrüktivizm, 1917'den itibaren 

gelişti. Maleviç gibi geometrik şekillere ve formlara 
yoğunlaşan Konstrüktivistler. geleneksel sanat stillerinden 
de uzaklaştılar. Bununla birlikte Konstrükti vizm, 
Süprematizm'den farklı olarak, manevi fikirlerle 
ilgilenmiyordu. Sadece herkes tarafından anlaşılır olmayı 
ve tüm sanat dallarında —resim, tasarım ve mimarlık— 

tek bir stil ile çalışılmasını amaçlıyordu. Konstrüktivist 
sanatçılar arasında, Vladimir Tatlin (1885-1953), 
Aleksandr Rodçenko (1891-1956), “El” Lisitskiy (1890- 
1941) ve Naum Gabo (1890-1977) isimleri öne çıkmıştır. 
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Yeni yüzyıl 


AMERİKA'DA 


Amerika'da 19. yüzyıl sonu ve 20. yüzyıl 
başında Avrupa'dan bağımsız sanat 
fikirleri ve akımları gelişti. Hatta Amerikan 
Realizmi bile Fransız Realizmi' пеп farklı 
bir yol izledi. 


* 


ASHCAN OKULU 


Amerikan Realizmi içinde yetişen bazı 
sanatçılar, New York'un ve bazı başka 
kentlerin yoksul mahallelerinde gündelik 
yaşamı tuvallerine taşımaya başladılar. 
Tasvir ettikleri şert gerçeklikler 
nedeniyle Ashcan (çöp tenekesi) 

Okulu adıyla tanındılar. Ünlü Ashcan 
sanatçıları arasında Robert Henri (1865- 
1929), John Sloan (1871-1951), Everett 
Shinn (1876-1953) ve George Bellows 
(1882-1925) sayılabilir. Edward Hopper 
da (1882-1967) genellikle onlarla 
bağlantılandırılınıştır, ama bu sanatçı 
kendi çalışmalarının hayatın kaba, sert 
öğelerini göstermek yerine, sadece 
Amerika'nın ve Amerikan yaşamının 
her zaman görülmeyen yanlarını 
yansıttıklarını söylemişti. 


© Bunu biliyor 
muydun? 

Ekim 1929'da Wall Street 
Borsası çöktü. Büyük 
Buhran adıyla anılan bu 
muazzam finansal felaket 
tüm dünyayı etkiledi. 
Milyonlarca insan işlerinden 
ve paralarından oldular. 


AMERİKAN 
REALİZMİ 


Thomas Eakins (1844-1916) 1870'li 
yılların başından itibaren gerçek 
yaşamdan alınma detaylı tablolar yapmış 
Amerikalı bir Realist ressamdı. Yüzlerce 


portre eseri vardı; bunlar genellikle 
dostlarının, aile üyelerinin veya sanat, 
bilim, up ve din alanından kişilerin 
portreleriydi. 


O'KEEFFE VE 
STIEGLITZ 


Amerika kadin sanatçilara 
| karşı Avrupa'dan daha 
açık fikirliydi. Zaman 
zaman soyutlamanın 
sınırında dolaşan tablolar 
| yapan Georgia O Keeffe 
: (1887-1986) büyük başarı 
kazandı. Eserleri genellikle 
“Presizyonist” (kesinlikçi) 
diye nitelenir. Bu hem 
fotoğraf sanatından hem 
de Kübizm” den etkilenmiş 
bir Amerikan stiliydi. 
O'Keeffe'in meslek yaşamı, 
bazı soyut çizimleri hatırı 
sayılır bir fotoğrafçı ve galeri 
sahibi olan Alfred Stieglitz 
(1864-1946) tarafından 
görüldükten sonra yükselişe 


geçti. Stieglitz 1917'de onun 
için bir şergi açtı ve 1924'te 
de evlendiler! 


à | 1 
Б». 5. м. — 


Siyah Süsen, Georgia O'Keeffe, 
; у 1928, tuval üzerine yağlı boya, ^ 
Amerikan Gotik, Grant А 2 ə 
m sss a IER Welmam An MEKSIKALI DUVAR 
Bru ə Museum. Minneapolis, ABD. 
üzerine yağlı boya, Art . 
Institute of Chicago. O” Keeffe, normal boyutlarından RESSAMLARI 
Michigan. ABD. Detaylı çok daba ayuu. емет : , ` : pee 
kau fiy ON əsin. insanları şaşırtmak amacıyla Meksika 1910'dan 1920'ye kadar iç savaşın ve devrimin 
ev bu eseri Amerika”nın DAİM demus. 
en meshur tablolarindan 
biri haline getirmistir. 


çalkantılarını yaşadı. Devrimin ardından hükümet sanatçılardan, 
sıradan insanları Meksika tarihi hakkında eğitecek eserler 
üretmelerini istedi. 

İçlerinde Diego Rivera (1886-1957), José Clemente Orozco 


BOLGECILIK (1883-1949) ve David Alfaro Siqueiros (1896-1974) gibi 


Amerika'nin kendine güvenini onarmak isteyen bazi isimlerin yer aldığı Meksikali duvar ressamları Meksika'nın 
sanatçılar, küçük kaşabalar ve kırsal kesimdeki insanların çalkantılı geçmişinden, halk sanatından ve eski Meksikalıların — 
ağır çalışma koşulları altındaki sakin yaşamlarını Mayalar ve Aztekler— sanatından alınmış imgeleri iç içe geçiren 
resmetmeye başladılar. Bölgecilik adı verilen bu akımın büyük, rengârenk duvar resimleri yaptılar. Sanatçılar, yaşanan 
önde gelen sanatçıları arasında, Grant Wood (1892-1942) sarsıntıların ardından, bu resimlerin sıradan Meksikalıları bir 

ve Thomas Hart Benton (1889-1975) vardı. araya getireceği umudunu taşıyorlardı. 
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Renk ve duygu 


SOYUT EKSPRESYONİZM 


11. Dünya Savaşı sona erdikten sonra bile barış 
kırılgan bir durumdaydı ve pek çok insan açısından 
hayat zordu. Bazı sanatçılar savaşta yaşananlar 
ve çatışmalar sona erdikten sonra hayat yeniden 
normale döndüğünde, olup bitenler hakkındaki 
derin duygularını ifade etmeye çalıştılar. 


* 


HAREKET ADAMLARI 


1947'de Jackson Pollock (1912-56) kökten farklı bir resim üslubunu 
denemeye başladı. Tuvallerini bir şövaleye oturtmak yerine yere seren 
Pollock, bunların üzerinde dolaşarak boyaları damlatma, serpme ve dökme 
yolunu seçti. Ona göre, resim yaparken izlediği bilinç dışı sürecin kendisi de 
en az ortaya çıkan eser kadar önemliydi. Bu resim yapma tarzından dolayı, 
Time dergisi ona “Damlatıcı Jack” adını taktı! Willem De Kooning (1904-97) 
hem insan resmi yapan hem de soyut işler çıkaran tek soyut Ekspresyonist ti. 
Onun canlı resimleri enerji ve duygu yüklüdür. 


ULUSLARARASI 
ETKİ 


Soyut Ekspresyonizm, ABD'de 
başlayıp uluslararası çapta etki 
yaratan ilk sanat akımıydı. 

Savaş sırasında birçok Sürrealist 
Avrupa'dan Amerika'ya göç ettikleri 
için yeni akımı etkilediler. Bununla 
birlikte Soyut Ekspresyonizm, 
Sürrealist düş tablolarının izinden 
gitmedi. Bunun yerine birçok 
Soyut Ekspresyonist otomatizm 
fikirlerinden yola çıktıkları için, 
tablolarının hareket noktası en iç 
düşünce ve duyguları oldu. 


Numara 1, 1950 (Lavanta Sisi), 
Jackson Pollock, 1950, tuval 
üzerine yağlı boya, emaye ve 
alüminyum, National Gallery of 
Art, Washington DC. ABD. 


DUNYA 
SANATININ 
LIDERI 

H. Dünya Savaşı'na kadar 
Batı sanatı Avrupalı 
sanatçıların, özellikle 

de Paris'te yaşayanların 
hâkimiyetindeydi. Gerçi 
zaman zaman başka yerlerden 
de yeni akımlar ve etkiler 
yükselmişti, ama savaştan 
sonra New York ilk kez 
dünya Sanatının merkezi 
haline geldi. 


Kırmızı, Turuncu, Kırmızı 
Üzerinde Turuncu, Mark 
Rothko, 1962, tuval üzerine 
yağlı boya. St Louis Arı 
Museum, Missouri. ABD, 


RENK 
YAMALARI ———————— 


Ermeni asıllı Arshile Gorky 


(1904-48) sanat hayatına bir İKİ STİL 


Sürrealist olarak başlayıp bir 
Soyut Ekspresyonist olarak Tüm Soyut Ekspresyonist tablolar bireysel özellikler taşımakla birlikte, iki farklı 


sorilandırdı. 1920'de, 16 stil ayırt ediliyordu. Biri, Gorky, Pollock ve De Kooning gibi ressamların “Hareket 
Resmi” adı verilen stili, diğeri ise Mark Rothko (1903-70), Barnett Newman 


yaşındayken Amerika”ya 
göç etmiş ve çeşitli stilleri (1905-70) ve Clyfford Still (1904-80) gibi sanatçıların başvurduğu Renk Alanı 
denedikten sonra, aynı (Colour Field) stiliydi. Renk Alanı tabloları genellikle yoğun renk kullanılan ve 


anda birçok şeyi çağrıştıran özel bir şekil verilmemiş birkaç büyük blok içerirdi. Tabloya bakanların resmin 
kendiliğinden, yamalı ve onlarda uyandırdığı duyguları dikkate alması beklenirdi. Frank Stella (doğum tarihi 
1936) Renk Alanı stilinin yayılmasına katkı yaptı. Enerji ve boyut konusunda 
arayışlara yönelen Stella, düz ve kesintisiz renklerle çizgi ve şekil düzenlemeleri 
üretti. Sürekli yeni denemeler içindeki sanatçı heykel ve baskı resim dallarında da 
eserler verdiği gibi, Minimalizm”in ve Post-Resimsel Soyutlama (post-painterly 
abstraction) akımlarının yayılmasına da yardımcı oldu. 


rengârenk soyut resimler 
yapmaya başlamıştı. 
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POW! WHAAM 


POP VE OP ART 


1956'da Londra'da bazı sanatçılar “İşte Yarın” 
adını verdikleri bir sergi açtılar. Eserlerinde 
ilanlardan, gazetelerden, pop müzik alanından 
ve dergilerden imgeler kullanmışlardı. 


* 


` 2 


[7771 


CONDENSED 


EĞLENCELİ SANAT 


Pop Art adi verilen bu yeni sanat 
anlayışı, reklamlara, ambalajlara, 
TV ve filmlere, ünlü yıldızlara 

ve magazine aşina olan, ama 
müzelerdeki geleneksel sanatı pek 
bilmeyebilen günümüz insanına 
yönelikti. Eğlenceli olması 
amaçlanmıştı. Çok geçmeden 
Amerika'da başka ressamlar ve 
heykeluraslar da benzer fikirlerden 
hareketle sanat yapmaya başladılar. 
Hepsi de son sanat akımlarından, 
özellikle de benmerkezci olduğunu ve 
fırça iziyle sanatçının kimliği fikrine 
fazla odaklandığını düşündükleri 
Soyut Ekspresyonizm”den 
uzaklaşmaya çalışıyorlardı. Onlar, 
herkesin kendisini ait hissedebileceği, 
ama aynı zamanda üretim ve 
“markalar” hakkındaki yaygın 
fikirlere de meydan okuyabilecek bir 
sanat yapmak istiyorlardı. 


Campbell's Domates Çorbası 
Konservesi, Andy Warhol, 1962. tuval 
üzerine sentetik polimer boya, Museum 
of Modern Art, New York. ABD. 


TUKETICILIK 

II. Dünya Savaşı'ndan sonra, hem 
seri üretim malları, hem de bunların 
alıcı kitlesi çoğalmıştı. Ortaya çıkan 
bu yeni duruma tüketim toplumu ve 
tüketicilik adı verildi. Andy VVarhol 
(1928-87) ve benzeri sanatçılar, 
tıpkı pop müzik gibi, sanatın da bu 
tüketicilik eğilimini yansıtması ve 
yiyecek ambalajları gibi insanların 
kolay ilişki kurabilecekleri şeyleri 
tasvir etmesi gerektiğini söylediler. 


NUMARA ÇEKMEK 


Es zamanli olarak bir baska sanat 
akimi daha gelisti. Pop Art ismi 
"popüler"den geliyordu; Op Art ismi 
ise “optik yanılsama”dan türetilmisti. 
Op Art sanatçıları, düz tuvaller 
üzerinde kullandıkları çizgiler, 
renkler ve desenlerle eserlerine 
bakanlarda göz yanilsamasina yol 
açmayı amaçlıyorlardı. Bu tablolardan 
bazıları hareket ediyor, yuvarlanıyor 
veya titreşiyor gibi gözüküyorlardı! 
Op Art'ın önde gelen isimleri 

Victor Vasarely (1906-97). Bridget 
Riley (doğum tarihi 1931). Richard 
Anuszkiewicz (doğum tarihi 1920) ve 
Jesus Rafael Soto'dur (1923-2005). 


© Bunu biliyor 
muydun? 
Richard Hamilton (1922- 
2011) Pop Art'ın nasıl 
olması gerektiği hakkındaki 
düşüncelerini şöyle bir liste 
halinde sıralamıştı: “popüler, 
gelip geçici, atılabilir, ucuz, 
seri üretilmiş, genç, esprili, 
seksi, reklam hileli, çekici ve 
çok kârlı!” 


ANDY WARHOL 


Pop Art akımının en ünlü isimlerinden 
Warhol konserve kutuları, ünlü 
yıldızlar ve gazete haberleri gibi 
konularla ilgili imgeler üretti. “The 
Factory” (fabrika) adını verdiği büyük 
atölyesinde, tıpkı Rönesans döneminin 
atölyelerinde olduğu gibi yardımcılarla 
birlikte çalışıyordu, ama pek çok kişi 
eğer yardımcılar yapıyorsa bunun 
sanat sayılamayacağını söyleyerek 
itiraz ediyordu. Warhol ise bizim 
sanattır dediğimiz her şeyin sanat eseri 
sayılabileceğini, onu kimin yaptığının 
önemi olmadığını söyledi. Fikirleri 
sanatın izlediği yolda köklü bir 
değişim yarattı. 


Süpermarket 
Müşterisi, Duane 
Hanson, 1970, çok 
renkliliği yağlı 
boya ile sağlanınış 
polyester reçinesi 
ve fiberglas, 
aksesuarlarla 
yaratılmış karışık 
medya. Neue 
Galerie, Sammlung 
Ludwig. Aachen, 
Almanya. 


NU 
le А - " š 4 

a ME 
y , : Whaam'. Roy 
Lichtenstein, 
1963, tuval 
üzerine akrilik ve 
yağlı boya, Tate, 
Londra, İngiltere. 
Lichtenstein bu 
dikkat çekici 
tablonun ana 
fikrini bir çizgi 


i "7 
İNA 


FARKLI FİKİRLER 


Pop Art akımının önde gelen isimleri arasında, Richard Hamilton, Peter 
Blake (doğum tarihi 1932). David Hockney (doğum tarihi 1937). Andy 
VVarhol, Jasper Johns (doğum tarihi 1930), Roy Lichtenstein (1923- 

97), Claes Oldenburg (doğum tarihi 1929), Duane Hanson (1925-96) ve 
Wayne Thiebaud (doğum tarihi 1920) sayılabilir. Bu sanatçıların fikirleri 
farklıydı. Örneğin Lichtenstein bir baskı tekniği olarak da kullanılan büyük 
noktacıklarla (bu tekniği ilk kullanan Benjamin Day” in adından hareketle 
Benday noktacıkları) çizgi roman karelerini ve tiplerini temel alan resimler 
yaptı. Oldenburg yumuşak malzemelerle çalışılmış hamburgerler veya diş 
fırçaları gibi “yumuşak heykeller” üretti. Thiebaud kek ve ruj gibi sıradan 
objelerin renkli tablolarını yaptı. 


romandan almıştı. 
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post-Modernizm 


VE CAGDAS SANAT 


Bu kitabın büyük bölümü resim sanatı ve tablolarla 
ilgili olmakla birlikte, 1980'lerden bu yana 
sanatçılar bilgisayar, ışık ve videolardan kafatasları, 
gıda maddeleri ve inşaat malzemelerine 
varıncaya dek çok daha geniş bir materyal 
yelpazesi kullanmaktadırlar. 


* 


YENİ MEDYA 


Nam June Paik (1932-2006) Video Art akımının kurucusu olarak kabul 
edilir ve Bill Viola da (doğum tarihi 1951) manevi dünyayı ve yaşam 
deneyimlerini işlemek için videoyu kullanmıştır. Jake Tilson (doğum tarihi 
1958) sanatta yeni bir medya olarak interneti kullanan çok sayıda sanatçıdan 
biridir. Cindy Sherman (doğum tarihi 1954) fotoğraflar aracılığıyla 
stereotipleri işlemiş, Gerhard Richter (doğum tarihi 1932) ise tablolarını 
fotoğrafları boyayarak yapmıştır. 


FİKİRLERİN SANATI 


Çağdaş sanat, geleneksel sanat yapma 
yöntemlerinden çok fikirler üzerinde 
yükselmektedir. Bu yönelişi resim 
yapmak için alışılmışın dışında 
yüzeyler kullanan Picasso ve Duchamp 
başlatınıştır. Her şeyin sanat eseri 
olabileceğini söyleyen Warhol da 
tavırlarda değişime yol açmıştır. 
1950'lerde Joseph Beuys (1921-86) 
ve Allan Kaprow (1927-2006) gibi 
bazı sanatçılar performanslar ortaya 
koydular ve buna performans sanatı adı 
verildi. Performans sanatı ve bir diğer 
akım, Konseptüalizm (kayramcılık) 
eylemlerimizin çevremizdeki dünyayı 
nasıl şekillendirdiklerini dikkate alırlar. 
Dan Flavin (1933-96) 1960'larda, 
Konseptüalizm ve Minimalizm'in 
bir parçası olarak, neon ışıklarının 
kullanıldığı enstellasyonlar yaptı ve 
1970'lerde Carl Andre (doğum tarihi 
1935) tuğlaları, metal veya ahşap 
blokları sergileyerek bir skandal yarattı. 


Yatağım, Tracey Emin, 
1998, şilte. çarşaflar, 
yastıklar, objeler. özel 
koleksiyon. 


YBA lar 


Damien Hirst (doğum 
tarihi 1965) ve Tracey 
Emin (doğum tarihi 
1963) ilk toplu sergilerini 
1988'de Londra'da açan 
YBA'larin (Young British 
Artists: Genç İngiliz 
Sanatçılar) içindedir. 
Onların sanatı hiç 
beklenmedik malzemeler 
kullanarak izleyenleri şok 
etmeyi amaçlamaktadır. 


RESİM SANATI 


Ama bütün bunlardan resim sanatının öldüğü sonucunu çıkarma! Grafiti 
stilini kullanan Keith Haring'den (1958-90) Hiperrealizm akımını temsil 
eden Chuck Close'a (doğum tarihi 1940) kadar birçok sanatçı resim 
sanatını sürdürüyorlar. David Hockney'nin iPad resimlerinden Damien 
Hirst'ün eserlerine ve Paula Rego'nun (doğum tarihi 1935) esprili, canlı 


Senin de gördüğün gibi, 


tablolarından Jenny Saville'in (doğum tarihi 1970) dev figür tablolarına sanat sürekli değişiyor! 
kadar geniş bir yelpazede devam eden çağdaş resimde, ifade gücü Sanatçılar eserler üretmeyi 
yüksek, duygusal tablolarıyla Francis Bacon'ı (1909-92) ve kalın ve insanları düşündürmeyi hep 
boya katları kullandığı, impasto portreleri ve figürleriyle Lucien sürdürecekler. Picasso'nun sözü 
Freud'u da (1922-201 1) unutmamak gerekiyor. de bu durumu Gzetliyor: 


"Sanat, bizim gerçeši 


TOPRAK VEYA ARAZİ SANATI (LAND ART) anlamamızı sağlayan 


Bazı sanatçılar da eserlerinde doğal manzaranın kendisini bir yalandır. 


kullanmışlardır. Karada toprak setler şekillendiren veya hafriyat 

yığınları oluşturan ya da doğal malzemelerle çeşitli yapılar yaratan 

arazi sanatçıları, daha sonra eserlerinin —şekli bozulmadan veya 

tamamen yok olmadan önce— fotoğraflarını çekerler. En meşhur 

arazi Sanatı eseri Robert Smithson'ın (1938-73) yaptığı Sarmal 

Ser tir. Amerika'daki Great Salt Lake (Büyük Tuz Gölü) içindeki bu : Sarmal Ser, Robert Smithson, 1970, balçık, : 
dev sarmal, balçık, tuz kristalleri, kayalar ve sudan yapılmıştır. Arazi : ekiş, A 2 -— : 
sanatinin dišer isimleri arasinda. Richard Long (došum tarihi 1945) : bağlı olan bu eser bazen görülebilmekte, bazen de : 
ve Andy Goldsworthy (doğum tarihi 1956) ilk akla gelenlerdir. е. geye a u la alata dit, 


o 
lə 


12-8 
vt 


Kendi sanat 
galerini kur! 


* 


Bu kitapta gördüğün sanat eserlerinin tamamına yakını halka 
açık sanat galerilerinde bulunmaktadır, yani isteyen herkes onları 
seyretme zevkini yaşayabilmektedir. Galeriler sanat eserlerine 
iyi baktıkları için bir bozulma veya hasar söz konusu olmaz, bu 
sayede yüzlerce yıllık tabloları biz de görebilmekteyiz. Galeriler 
salonlara bölünmüştür ve hangi parçaların aynı salonda bir arada 
yer alacağına küratörler karar verir. Sen de ücretsiz uygulamayı 
kullanarak kendi sanat galerindeki salonların küratörlüğünü yap! 


NATIONAL 
GALLERY 


Londra'daki Trafalgar Sguare'de 
(Trafalgar Meydanı) bulunan 
National Gallery (Ulusal Galeri) 
1824'te kurulmuştur ve 2.300'den 
fazla sanat eserine ev sahipliği 
yapmaktadır. Müzedeki en eski parça 
13. yüzyıla aittir, en yenisi ise 1912 
tarihlidir. Uygulamadaki resimlerin 
hepsi National Gallery dedir. 


National Gallery'nin ana binası 1838' de 
açıldı. Yer olarak Trafalgar Square 
seçilmişti, çünkü hem Batı Londra”dan 
gelen zenginler hem de Doğu 
Londra'nın yoksulları buraya kolayca 
ulaşabiliyorlardı. 
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GALERİ 
SALONLARINI 
TEMALARA GÖRE 
DÜZENLE 


Başlamadan önce eserleri galerine ne 
şekilde asmak istediğini düşün. Onları, 
birçok büyük galeride yapıldığı gibi 
kronolojik bir sıraya mı sokacaksın, yoksa 
renklerine göre mi gruplandıracaksın? 
Tabloların temalarına bak: İçlerinde 
dinsel eserler var mı? Aralarında insan 
veya hayvan resimleri de yer alıyor mu? 
Belki de en sevdiğin tabloları bir arada 
asmak istersin! Kendini ve fikirlerini 
ifade etmenin keyfini çıkar, sonra da 
arkadaşlarını ve aile üyelerini sergine 
davet et. 


National Gallery'deki 

salonlar kronolojik olarak 
gruplandırılmıştır. 35 numaralı 
salonda (yukarıda sağda) 

18. yüzyıla ait İngiliz tabloları 
bulunur. 60 numaralı salonda 
(solda) Raffaello'nun da içinde 
yer aldığı İtalyan ressamlar 
tarafından 1490-1510 arasında 
yapılmış tablolar sıralanır. 

29 numaralı salonda (sağda) 
17. yüzyıl başında Peter Paul 
Rubens ve Anthony van Dyck 
tarafından yapılmış tablolar 
sergilenir. 


UYGULAMAYI ÇALIŞTIR 


Cihazını bu sayfaların üstünde tut. 


© Kendi sanal galerini yaratmak için ücretsiz uygulamayı 
indir. Galerinin duvarlarına National Gallery den seçtiğin 
tabloları as ve kendi resimlerini de onların yanına yükle. 
Galerideki salonların temalarını nasıl belirleyeceğine karar ver, 
ama unutma, bu işin doğrusu yanlışı olmaz, nasıl istiyorsan öyle 
tercih yap! 


DX) Sonra uygulamada yer alan oyunlari oynayarak sanat bilgini test 
et. Meşhur bir tablonun yapbozunu tamamlayabiliyor musun? İki tablo 

arasındaki farkları bulabiliyor musun? Bir grup tablo içinde, aykırı duran 
resmi seçip ayırabiliyor musun? Haydi dene! 
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Alçak kabartma — Fon yüzeyinden hafifçe yüksek, kabartılı 
gözükmesini sağlayacak şekilde yontulmuş malzeme. 


Arazi sanatı (Land art) — Bir arazi veya doğal çevre ile 
bağlantılı, doğal malzemelerin kullanıldığı, çoğunlukla 
geçici olan veya çevre koşullarındaki değişimlerden 
etkilenen sanat eseri. 


Asimetrik — İki tarafı benzer olmayan. 


Atmosfer — Bir yer veya mekândaki hava. 
Bağımsız — Kendine yeterli. 


Barok — 17. yüzyılda Roma'da ortaya çıkan ve Katolik 
inançlarını heyecan verici, dramatik biçimlerde sunan 
sanat türü. 


Baskı — Mürekkep veya boya kullanarak, belirli bir basınç 
uygulama tekniğiyle resim veya metin üretme yöntemleri. 


Blaue Reiter (Mavi Binici) — İlk Ekspresyonist gruplardan 
biri; amacı resim aracılığıyla manevi duygular 
uyandırmaktı. 


Brücke, Die (Köprü) — Ekspresyonist bir grup; yoğun renkler, 
iki boyutlu bir stil ve kalın konturlar kullanılan resimler 
yapmışlardı. 


Chiaroscuro — İtalyancada “ışık-karanlık” anlamına gelen 
terim; resimlere daha dramatik bir görünüm kazandırmak 
için kullanılan güçlü ton kontrastları. 


Dada - І. Dünya Savaşı'nı protesto etmek için kurulmuş savaş 
karşıtı akım. 


Devrim — Ayaklanma sonucu bir sistemi ve iktidarı devirmek, 
yerine yeni bir düzen kurmak. 


Doğrusal perspektif — Daha uzaktaki objeleri daha küçük 
gösterebilmek için doğrusal çizgiler ve bir kaçış noktası 
kullanmak. 


Ekspresyonizm (dışavurumculuk) — Duyguların dışa 
vurulduğu, bu nedenle renklerin ve şekillerin abartılı veya 
çarpıtılmış olarak kullanılabildiği sanat akımı. 


Empresyonistler — Empresyonişt akıma dahil olan sanatçılar. 


Empresyonizm (izlenimcilik) — Hızlı fırça darbeleri ve 
parlak renklerle zamanın içindeki kısa anları yakalamaya 
odaklanan, 19. yüzyıl sonu sanat akımı. 


Enstellasyon — Genellikle belirli bir yer, mekân ve kısa bir 
süre için taşarlanmış, karışık medya kullanılan kurgular; 
yerleştirme. 


Fête galante — Hali vakti yerinde insanları kırsal bir alanda 
eğlenirken gösteren sahne; Fransızca olan terim “flört 
şenliği” olarak çevrilebilir. 


Flaman — Flandre bölgesiyle ilgili olan; bölge bugün Belçika, 
Fransa ve Hollanda arasında paylaşılmış durumdadır. 


Fovizm — Tablolarında neşe, sevinç gibi duyguları ifade etmek 
için saf (karıştırılmamış) renkler kullanan ressamların 1905 
yılında oluşturdukları bir akım. 


Fresk (fresco) — Yeni sıvanmış duvar üzerine yapılan resim. 


Fütürizm — Hız, teknoloji, makineler ve kent yaşamını öne 
çıkaran bir İtalyan sanat akımı. 


Gotik — Orta Çağ'da Hıristiyan inançlarını ifade eden sanat ve 
mimarlık akımı. 


Hami — Sanatçıları himaye eden, sanat eserlerini satın alan 
veya Sipariş eden kişi. 


Hareket resmi — Ressamların yere serdikleri tuvallerin 
üzerinde dolaşıp boyayı damlatarak, serperek veya dökerek 
çalıştıkları resim yapma yöntemi. 


İkincil renkler — yeşil, mor, turuncu. 
İmpasto — Kalın boya tabakası. 


Klasik — Antik Yunan ve Romalıların gerçek gibi görünen 
sanat eserlerini tanımlamak için kullanılan genel terim. 


Kolaj — Başka bir yerden kesilmiş veya koparılmış ve bir sanat 
eserine tutturulmuş malzemelerden oluşan karma çalışma. 


Konstrüktivizm — Devrim sonrası Rusya'sında geometrik 
şekiller kullanan Rus soyut sanat ve tasarım akımı. 


Kübizm — Aynı anda farklı bakış açılarını aynı tuvale yansıtan 
ressamların 3D (boyutlu) dünyayı 2D (boyutlu) yüzeylerde 
göstermeyi amaçladıkları akım. 


Medya — Sanatçılar tarafından kullanılan malzemeler ve 
araçlar. 


Metal gravür — Bir metal levhanın asitle işlenerek oyulduğu 
baskı tekniği. 


Minimalizm — 1960'ların ortasında başlayan ve ne sembolizm 
ne de duygu içeren az sayıda öğre kullanan uluslararası bir 
sanat akımı. 


Mit — Antik yani klasik devirlere ait öyküler veya efsaneler. 


Mozaik — Sıva üzerine yerleştirilen minik renkli cam veya taş 
parçalarıyla gerçekleştirilen resim veya desen. 


Natürmort — Hareketsiz objeler; bu tarz objelerin belli bir 
düzenleme içinde yerleştirilmesiyle yapılan tablo veya 
heykel. 


Nebiler — Gauguin`den esinlenen ve 19. yüzyıl sonunda 
birlikte sergi açan bir sanatçi grubu. 


Neoklasizm (yeni klasikçilik) — Antik Yunan ve Roma sanat 
stillerinin izinden giden, 19. yüzyıl başına ait sanat akımı. 


Otomatizm - Ressamların veya yazarların bilinci devreye 
sokmadan çalıştıkları kendiliğinden resim yapma veya yazı 
yazma tekniği. 


Palet — Ressamların boyalarını üzerinde karıştırdıkları tahta ve 
bir ressamın kullandığı renklerin tamamı. 


Palet bıçağı — Bıçağa benzeyen ama keskin olmayan, boya 
karıştırmak ve sürmek için kullanılan alet. 


Perspektif — 2D yüzeylerde derinlik ve uzaklığı göstermenin 
yolu. 


Pop art — 1950'ler ve 1960'larda çıkmış. popüler kültüre ait 
imgeleri kullanan sanat akımı. 


Portre — Gerçek bir kişinin aslına benzeyen resmi veya 
heykeli. 


Post-Empresyonizm — Empresyonizm'in hemen ardından 
çıkan ve parlak renklere ağırlık veren çeşitli sanat 
stillerinin hepsine birden verilen ad. 


Post-Resimsel Soyutlama — Soyut Ekspresyonizm'den çıkan 
ve renkleri rastlantısal şekillerde kullanan, 1960'lara ait bir 
sanat akımı. 


Puantilizm — Saf, başka renklerle karıştırılmamış boyalarla 
konulan noktalarla resim yapmak. 


Readymade (hazır) — Sanatçılar tarafından kullanılan veya 
sergilenen, ama onlar tarafından yapılmamış objelere 
Duchamp'in verdiği ad. 


Realizm (gerçekçilik) — Gerçeğe benzer sanat ürünleri 
yapmak veya sıradan, yoksul insanları ya da manzaraları 
güzelleştirmeden, olduğu gibi gösteren, 19. yüzyıl sanat 
akımı. 


Renk Alanı — Tuvallerin yoğun biçimde renklendirildiği, 
1960”lara ait bir Soyut Ekspresyonizm stili. 


Renk çemberi — Üzeri farklı renklerde dilimlere bölünmüş ve 
renkler arasındaki ilişkileri gösteren çember. 


Rokoko — 18. yüzyıla ait, dekoratif ve eğlenceli sanat ve 
taşarım stili. 


Romantizm — 18. yüzyıl sonunda ortaya çıkmış, doğayı 
yücelten dramatik ve duygusal sanat akımı. 


Rönesans — 14.-16. yüzyıllar arasında süren, klasik düşünce, 
bilim ve sanatı yeni fikirlerle harmanlayan sanat ve kültür 
hareketi. 


Salon — Paris'te her yıl açılan resmi sanat sergisi. Sergiye 
seçilecek eserleri belirleyen jüri daha çok klasik konulara 
ve geleneksel stillere ayrıcalık tanırdı. 


Sanat akımı — Aşağı yukarı aynı dönemde ortaya çıkan sanat 
türü veya stili. Bunların bazıları o akımı yaratan sanatçılar 
tarafından planlanmış, bazıları ise çok sonradan tanımlanıp 
adları konmuştur. 


Sembolistler — Sembolizm akımının üyeleri. 


Sembolizm — Fikirleri temsil edecek semboller kullanma; 
ayrıca, gerçeklikten çok fikirleri, düşünceleri ve düşleri 
yansıtan bir 19. yüzyıl sanat ve edebiyat akımı. 


Seramik — Kilden yapılan ve pişirilerek sertleştirilen objeler. 


Sfumato — Esas olarak Leonardo da Vinci tarafından 
bulunmuş, resmi dumansı, yumuşak bir stille 
gölgelendirme stili; tam karşılığı: duman gibi havaya 
karışmak. 


Sipariş — Sanatçılardan belli eserlerin yapılmasının istenmesi. 


Soyut Ekspresyonizm — 1940'lar, 1950'ler ve 1960'lara ait, 
dışavurumcu, genellikle soyut resim akımı. 


Stijl, De — Mondrian tarafından 1917'de başlatılan, odak 
noktasında geometrik, soyut tablolar ve tasarımlar bulunan 
akım. 


Süprematizm — Maleviç tarafından 1915'te geliştirilmiş ve 
sadece geometrik şekiller kullanan sanat akımı. 


Sürrealizm (gerçeküstücülük) — Bilinç dışı düşünceleri ve 
duyguları kullanan sanat akımı. 


Tamamlayıcı (komplemanter) renkler — Bir renk çemberi 
üzerinde birbirinin tam karşısında bulunan renkler: mavi- 
turuncu, sari-mor, kirmizi-yesil. 


Temel renkler — kirmizi, sari, mavi. 


Tempera — Çok eski devirlerden beri kullanılan, kuru 
pigmentin yumurta sarisiyla karıştırılması sonucu elde 
edilen boya. Yağlı boya çıktıktan sonra gözden düşmüştür. 


Üçüncül renkler — Bir temel ve bir ikincil rengin ya da üç 
temel rengin karışımından elde edilen renkler. 


Vanitas — Sadece kısa bir süre için hayatta olduğumuzu, bu 
nedenle dünya malına, mülküne ve yüzeysel şeylere fazla 
değer vermemek gerektiğini hatırlatan tablo, genellikle bir 
natürmort. 


Yağlı boya tablo — Pigmentlerin (boya tozları) yağla 
karıştırılmasıyla elde edilen boya ile yapılmış tablo. 


95 


pizin 


açık havada resim 64 

Alberti, Leon Battista 28 

Amerikan Realizmi 84-5 

Anuszkiewicz, Richard 
89 

arazi sanatı 91 

Art Nouveau 72-3 

Ashcan Okulu 84-5 

Aydınlanma 54-5 


Bacon, Francis 91 
Barbizon Okulu 61,64 
Barok 40-1, 48-9 
Bazille, Frédéric 66 
Bellini, Giovanni 23, 
34-5, 36, 53 
Bellows. George 84 
Benton, Thomas Hart 84 
Bernard, Émile 70 
Bemini, Gianlorenzo 40 
Blake, Peter 89 
Blaue Reiter ( Mavi 
Binici) 79 
Boccioni, Umberto 75 
Bonaiuto da Firenze. 
Andrea di 18 
Bonheur, Rosa 61 
Bonnard, Pierre 73 
Bosch, Hieronymus 25 
Bosschaert (Yaşlı), 
Ambrosius 43 
Botticelli, Sandro 23 
Boucher, Francois 50 
Boudin, Eugène 66 
Boulogne, Valentin 
de 49 
boya tüpleri 60, 64 
bólgecilik 85 
Braque, Georges 74, 78 
Bronzino 38-9 
Brunelleschi, Filippo 
28-9 


Campin, Robert 25 
Canaletto 52-3 
Canova, Antonio 55 
Caravaggio 41, 49 
Сапа, Carlo 75 
Carracci, Annibale 40-1 
Cézanne, Paul 68, 74, 
77.78 
Chagall. Marc 79 
Champaigne, Philippe 
de 49 
chiaroscuro 41,45, 49, 
55 
Claude Lorrain 48, 58 
cloisonnism 69 
Close, Chuck 91 
Constable, John 57 
Correggio 30 
Courbet, Gustave 61 
Cranach (yaşlı), Lucas 
37 


Cin sanau 16-17 


Dadacilik 80-1 

Dali, Salvador 81 

Daumier. Honoré- 
Victorin 60 

David, Jacques-Louis 
54-5 

De Kooning, Willem 
86-7 

De Sujl 83 

Degas, Edgar 62-3, 
64-5 

Delacroix, Eugène 56- 
7, 63, 70 

Delaroche, Paul 56 

Derain, André 78 

Die Brücke (Köprü) 78 

divisionism 
(bölmecilik) 69 

Doesberg. Theo van 83 

Donatello 23 

Drouais, Hubert 51 

Duccio di Buoninsegna 
19-20 

Duchamp. Marcel 7. 
80, 90 

Duf y, Raoul 78 

Dürer, Albrecht 36 

Dyck, Anthony van 
46-7 


Eakins, Thomas 85 

Ekspresyonizm 79 

El Greco 39 

Ernin. Tracey 90 

Empresyonizm 62-7, 
70. 78 

Ensor, James 79 

Ernst, Max 81 

Eyck, Hubert van 27 

Eyck, Jan van 25, 26-7. 
72 


fêtes galantes 50-1 

Fiorentino, Rosso 39 

Flavin, Dan 90 

Fontana, Lavinia 39 

fotoğraf 61. 63. 64, 90 

Fovizm 78 

Fragonard, Jean-Honoré 
50-1 

fresk 20, 33 

Freud, Lucien 91 

Freud, Sigmund 81 

Friedrich, Caspar David 
57 

Fütürizm 75, 82-3 


Gabo, Naum 83 

Gallen-Kallela, Akseli 
72-3 

Gauguin, Paul 68-9, 71, 
72. 78 

Gentileschi, Artemisia 
41 

Géricault, Théodore 56 

Ghiberti, Lorenzo 23 

Ghirlandaio, Domenico 
22-3 


Giambologna 38 

Giorgione 35, 53 

Giotto di Bondone 20-1 

glaze 27 

Goes. Hugo van der 25 

Gogh, Vincent van 7, 
68-71. 78-9 

Goldsworthy, Andy 90 

Gorky. Arshile 87 

Gossaert, Jan 37 

Gotik sanat 18-19, 24 

Goya, Francisco de 
56. 62 

Grand Tour 52-3 

gravür sanati 36. 45, 46, 
59. 77 

Grünewald, Matthias 
36-7 

Guardi, Francesco 53 

Gutenberg. Johannes 
29, 36 


Hamilton, Richard 89 

Han Gan 17 

Hanson, Duane 89 

Hareket Resmi 87 

hat sanati, kaligrafi 
15. 16 

Heem, Jan de 43 

Henri, Robert 84 

hiperrealizm 91 

Hirst, Damien 91 

Hockney. David 89, 91 

Hogarth, William 51 

Holbein (Genç). Hans 
36-7 

Hollanda Altın Çağı 
42-5 

Hopper, Edward 84 

Hümanizma 22-3 


impasto 45 
internet sanati 90 
İslam sanatı 14-15 


Japon baskı resimleri 
66,70 
Johns, Jasper 89 


Kandinsky, Vasiliy 
75.79 

Kaprow, Allan 90 

Karşı Reform 40-1 

Khnopff, Fernand 73 

Kirchner, Ernst Ludwig 
78 

Klimt, Gustav 73 

Konstrüktivizm 82 

Kurtuba Büyük Camisi 
14.15 

Kübizm 68, 74, 76, 
82-3 


Leonardo da Vinci 30- 
1, 32, 36 

Lichtenstein, Roy 89 

Lisitskiy, El 83 

Long, Richard 90 

Longhi, Barbara 39 

Longhi, Pietro 52 


Magritte, René 81 
mağara sanatı 7, 8-9 
Maleviç, Kazimir 82 
Man Ray 81 
Manet, Edouard 62, 
64-5, 66 
Maniyerizm 38-9 
manzara ressamlığı 43, 
48. 60-1 
Marc, Franz 79 
Masaccio 23, 28 
matbaa, baskı 29, 36, 45 
Matisse, Henri 77, 78 
Medici 23, 38 
Meksikalı Duvar 
Ressamları 85 
Memling. Hans 24 
Mısır uygarlığı 10-11 
Micas. Nathalie 61 
Michelangelo 
Buonarroti 30, 32- 
3, 35. 38 
Millet, Jean-François 
60-1.70 
Minimalizm 87, 90 
Miró, Joan 81 
Mondrian, Piet 83 
Monet, Claude 62, 64-7 
Moreau, Gustave 72 
Moretto da Brescia 38 
Morisot, Berthe 65 
Munch, Edvard 79 
Myron (Eleutherai'li) 
12 


natürmort 43 

Nebiler 73 
Neo-Empresyonizm 69 
Neoklasizm 54-5 
Neoplastisizm 83 
Newman, Barnett 87 
Nolde, Emil 78 


O'Keeffe, Georgia 85 

Oldenburg, Claes 89 

Op Art 89 

Orozco, José Clemente 
85 

otomatizm 81 


Paik, Nam June 90 

Parmigianino 39 

performans sanatı 90 

perspektif 24, 28-9, 48 

petroglif 8 

Picasso. Pablo 74, 76- 
7.90 

Piero della Francesca 
22-3. 28 

pigment 20, 24, 27 

Pissarro, Camille 64, 
66-7 

Pollock, Jackson 86-7 

Pentormo 39 

Pop Art 88-9 

portre 25-7, 37, 45, 46- 
7,49 

Post-Empresyonizm 
68-71, 73 

Post-Modemizm 90-1 


Post-Resimsel 
Soyutlama 87 

Poussin, Nicolas 48 

Prezisyonizm 
(kesinlikçilik) 85 

Primitivizm 68 

Puantilizm (noktacılık) 
69 

Puvis de Chavannes, 
Pierre 72 


Raffaello 30-1 

Rand, John Goffe 60 

Realizm (gerçekçilik) 
60-1, 64 

Redon, Odilon 72-3 

Reform 38. 42-5 

Rego. Paula 91 

Rembrandt van Rijn 
44-5, 70 

Renk Alanı 87 

Renoir, Auguste 64-5, 
66 

resimsel stil 34-5, 43, 
45 

Richter, Gerhard 90 

Riley, Bridget 89 

Rivera, Diego 85 

Robusti, Marietta 39 

Rodçenko, Aleksandr 
83 

Rodin, Auguste 63 

Rokoko 50-1 

Romalilar 12, 13, 22, 
55 

Romantizm 56-9 

Rothko, Mark 87 

Rousseau, Henri 68 

Rónesans 
İtalyan 22-3, 28-33 
Kuzey 24-7, 36-7 
Parlak Dónem 
30-7 
Venedik 34-5 

Rubens, Peter Paul 
46, 70 

Ruisdael, Jacob van 43 

Ruysch, Rachel 43 


Salon 49, 62, 64-5 
Sonbahar Salonu 
78 
Reddedilenler 
Salonu 66 

Schmidt-Rottluff, Karl 
78 

Sembolizm 72-3 

Sentetizm (bireşimcilik) 
69 

Seurat, Georges 69, 78 

Severini, Gino 75 

sfumato 31 

Shinn, Everett 84 

Siqueiros, David Alfaro 
85 

Sisley, Alfred 66 

Sloan, John 84 

Smithson, Robert 90 

Soto, Jesus Rafael 89 

Soyut Ekspresyonizm 
86-7, 88 


Steen, Jan 42 
Steenwyck. Harmen 43 
Stella, Frank 87 
Stieglitz, Alfred 85 
Still, Clyfford 87 
Stubbs, George 54 
Süprematizm 82-3 
Sürrealizm 77. 80-1, 
86-7 


Tanguy, Yves 81 
Tarih Öncesi sanat 7, 8-9 
Tatlin, Vladimir 83 
Thiebaud, Wayne 89 
Tiepolo, Giovanni 
Battista 50, 53 
Tilson, Jake 90 
Tintoretto 35, 39 
Tiziano 30, 34-5, 48. 53 
Toorop, Jan 73 
Toulouse-L.autrec, 
Henri de 68. 70 
Tour. Georges de la 49 
Turner, J. M. W. 6, 58- 
9, 64, 67 


Uccello, Paolo 28-9 


Vanitas 43 

Vasarely, Victor 89 

Velázquez. Diego 41. 
62 

Venedik 34-5, 52-3 

Vermeer, Johannes 42 

Veronese 35, 53 

Viola, Bill 90 

Vlaininck, Maurice 
de 78 

Vuillard, Édouard 73 


Wang Wei 17 

Warhol, Andy 88-9, 90 

Watteau, Jean-Antoine 
50 

Weyden, Roger van 
der 25 

Wood, Grant 84-5 

Wright (Derby li), 
Joseph 55 

Wu Daozi 17 


yağlı boya 24-7. 30-1, 
36 


YBA 90 

yumurtali tempera 18- 
21, 24, 29, 32 

Yunan uygarlığı 12-13, 
55 


Zhou Fang 17 


SANAT TARİHİNE - 
HARİKA BİR GİRİŞ KİTABI 


THE 


NATIONAL 
GALLERY iLE BİRLİKTE 


ÜCRETSİZ UYGULAMAYI İNDİR VE... 
* Sanal bir galeri oluştu 
; * National Gallery'den 
III : istediğin tabloları seç 


* Ustaların tablolarının yanına 


9 786053 


326 > kendi çalismalarini yükle 
Ж Sanat etkinliği oyunl 
dilediğin gibi oyna 


All images © The National Gallery, London unless otherwise indicated. Bu ürün aşağıdaki 


aygıtlarla çalışır: 
Front cover: Shutterstock.com (Mona Lisa by Leonardo da Vinci), * Apple aygıtları еп az iOS 6.071 olan iPhone 4S ve üstü telefonlar, 
Getty Images (The Sistine Chapel by Michelangelo) iPad2 ve üstü tabletler, iPod Touch 5. nesil ve üstü iPodlar 
Back cover: Bridgeman Images/British Museum (Nebamun tomb painting) * Android 4.0 ve üstünü kullanan, ön ve arka kamerası olan Android 


aygıtlar. ARMY? işlemciler. 


